


2 PIANO CONCERTOS NOS 4 & 5 / SYMPHONIES NOS 4,6 & 7
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DISC1

Piano Concerto No 4 in B-flat major, Op. 53 /
Konueprt Ne 4 is poprenmaHo ¢ OpKecTpoM, CH-6eMOIb MaXKop, cod. 53 (1930)

Vivace 218"
. ii. Andante 829”
Moderato 7°59”
iv. Vivace 133"

The Orchestra of the Mariinsky Theatre / Cumponuyeckuit opkectp MapunHcKoro rearpa
Conductor / qupuxkep - Valery GERGIEV / Banepuit TEPTVIEB
Piano / Comucr (dpoprennano) — Alexei VOLODIN / Anexceit BOJTOJVH

Piano Concerto No 5 in G major, Op. 55 / Konueprt Ne 5 s ¢popreniano ¢ OpKecTpoM, COIb MaXKop, cod. 55 (1932)

. i. Allegro con brio 456"
. ii. Moderato ben accentuato 333
ii. Toccata: Allegro con fuoco 1’327
iv. Larghetto 617
v. Vivo 5'16”

The Orchestra of the Mariinsky Theatre / Cumdonmyeckuit opkecrp MapuimHCKOro Tearpa
Conductor / Tupmxep - Valery GERGIEV / Banepuit TEPTVIEB
Piano / Comucr ($poprennano) - Sergei BABAYAN / Cepreit BABASH

Symphony No 4 in C major, Op. 112 / Cumponus Ne 4, 5o maxxop, cod. 112 (1929-30, rev. 1947)

Andante - Allegro eroico 12’117

ii. Andante tranquillo 9'16”
iii. Moderato, quasi allegretto 5’55”

iv. Allegro risoluto 9’477

The Orchestra of the Mariinsky Theatre / Cumdonuyeckuit opkectp MapunHcKoro rearpa
Conductor / qupuxep - Valery GERGIEV / Banepuit TEPTEB

Total duration / O6usee epems 3syuanus 81°02”

DISC 2

Symphony No 6 in E-flat minor, Op. 111 / Cumdonns Ne 6, mu-6eMons MuHop, cou. 111 (1945-47)

i Allegro moderato 16’19”
. Largo 16’58”
iii. Vivace 11327

The Orchestra of the Mariinsky Theatre / Cumdonnyeckuit opkecrp MapuiHCKoro Tearpa
Conductor / Qupuxep - Valery GERGIEV / Banepuit TEPTVIEB

Symphony No 7 in C-sharp minor, Op. 131 / Cumdonus Ne 7, fo-gues munop, cou. 131 (1951-52)

Moderato 10'19”
ii. Allegretto 7447
iii. Andante espressivo 6077
K i Vivace 823"

The Orchestra of the Mariinsky Theatre / Cumdonudeckuit opkectp MapunHcKoro rearpa
Conductor / Qupuxep - Valery GERGIEV / Banepuit TEPTVIEB

Total duration / O6wee spems 3eyuanus 77°22”

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

Symphony No 7 & Piano Concerto No 5 recorded live in 24bit 48kHz PCM, 25 April 2012 in the Moscow Conservatoire (during the Moscow Easter
Festival). Symphonies Nos 4 & 6 recorded in DSD, 6 and 9 April 2015 in the Concert Hall of the Mariinsky Theatre, St Petersburg.

Piano Concerto No 4 recorded in DSD, 13 September 2015 in the Concert Hall of the Mariinsky Theatre, St Petersburg.

Producer - Vladimir Ryabenko. Engineering & editing - Vladimir Ryabenko. Mastering - Vladimir Ryabenko.

Cumdonnsa No7 u Konuepr Ne5 sammcannsiit 25 anpenst 2012 roza (B KoH1epT) B Mo pun (Bo Bpems M 0 I[TacxanbHOTO
decruans). Popmat 24 6ut 48 kI'y. Cumdp NeNe 4, 6 i 6 1 9 anperst 2015 roga B Konneprom 3ame Mapunsckoro tearpa (Cankr-Ilerep6ypr,
Poccnst). @opmat DSD. Konnepr Ne5 sammcan 13 centsi6ps 2015 B Konuepraom 3ane Mapumnckoro tearpa (Caukr-Ilerep6ypr, Poccus). ®@opmat DSD.
TIpoptocep - Bragumup Psabenko. 3ammch u MOHTaX 3ByKa — Bragumup Psi6erko. Macrepusr - Bnagumup Psabenko.

(I)OPTEI'H/IAHHIJIIZI KOHIEPT Ne4
OOPTEIIVMTAHHBIVI KOHIIEPT Ne5
CUM®OHMSA Ne4 (2-9 PEMAKITVIA)
CUM®OHUS Ne6

CUM®OHMA Ne7

Honusns Txapde

Brarogaps my6mkanyy gHeBHNKOB IIpokodbeBa, KOTOPbIe OH Havast
BeCTH elle, 6y}1y‘m CTY[IEHTOM He'repéyprckol?l Koncepsaropun,

U He 6pocan BIIOTH 710 [Tapyoka, ryie >xun B Havasne 1930x rofios,
MBI 3Ha€M Ceif4ac 3HaYNTENBHO GOMblIle, YeM IIPEXK/E, O TOM, KaK
COUMHSATINCD, TI0 KpajiHelt Mepe, YeThIPe U3 IATH ero GOopTenuaHHbIX
koHIepToB. OfHaKO, G1orpadirdeckue IOAPOOGHOCTH, KOTOPHIE MBI
Y3HaeM U3 IHEBHMKOB, He 0653aTe/TbHO TOMOTAIOT HaM ITTy6xKe
TIOHATH CaMJ IPOM3BEIEHN], 0COGEHHO, KOI[a Peyb UJIET O HauMeHee
u3BecTHOM YeTBepTOM KOHILEpTE, HAIMCAHHOM [/ OHOPYKOTO
aBcTpuiickoro muanucra Ilayna Burrrenmreitna. Kak yectno
npusHaBancs [Ipokodbes B JHEBHMKE, [IEPBOHAYAIHHOE IIPEMIOKEHIE
ButTrenmreitHa COYMHNTD KOHIIEPT TONMBKO JIA JIEBOI PYKH,
«TI0KA3aJI0Ch [eMy] HeJTenbIM», OJfHAKO OH COI/IACU/ICA €r0 HaIMCaTh:
«eC/IM XOpOLIMIi TOHOPap, TO BE/b 9TO HE TAK MHOTO BO3bMET
BpeMeHI». B KOHIle KOHI[0B, OXKayil, K y/{MB/IEHUIO KOMIIO3UTOPA,
BUTTreHUITel H IIOLIe Ha TO, YTOGBI 3aI/IATUTD €My OTPOMHBbIIL
ronopap B $5,000 (XOTs1 areHTHI MMAHNCTA JO/DKHBI GBI YIepyKaTh
10-nporieHTHYI0 KoMuccuio), u 18 aBrycra 1930 rozja ITpokodnen
TIOJTINCATI JIOTOBOP O COYMHEHMMU KOHL[EPTa, OTHAKO He MPEMIHYIT
3aMeTUTH B JIHEBHIKE: «CO BPEMEHEM 5 TIePeJIe/Ialo ero s AByX PyK».

O}IHBKO ABHO pvaeTHMBh[ﬁ, N jaxe MEpKaHT[/lTIbHHﬁ nonpxon
HPOKO(I)I)CBH K 3TOMY 3aMbIC/TY OTHIO[Jb HE O3HAYA€T, YTO OH HE
BJIOXXWI B PGGOTY YacTUITy CBOETO reHIA. Tlourn JECATD JIET OTAENAT
STOT KOHIEPT OT MPEABIAYIIETO — BCEMU nobumoro TpeTbe[‘O
KOHI[epTa, U BCe TO BpeMs [Ipokodbes — 0TIaCTH B OTBET Ha
HEOK/TACCUYECKUIt CTUID, TTOMYIAPUSUPYEMDbIii €r0 COIEPHIKOM,
CTPaBMHC]([/lM - paspa6aThlBan CTU/Ib CO3HATE/IbHO MOJJEPHMCTCKMﬁ,
0cob6eHHO Oll(yTMM]:[f/[ B TaKNX MPOM3BENECHMUAX KaK «KBunTreT» wim
Bropas cumdonns (1925). VicronHeHne STUX MIPOU3BEEHMIT
06Hapy)KM}IO, YTO MX IOYTU HUKTO He TIOHMMaeT. DTOT pesynbrar
B COYETAHUY C yUeHUAMM «XPUCTUAHCKOI HAYKM», KOTOPHIMU
TIpokodbes Bce Gorblite 1 Goblile TPOHUKAICH, YOI ero B
TOM, 4TO CIE€AYET CO3/IaTh CTU/Ib 6oree ACHBII 1 npmpaqﬂmﬁ.
VIMeHHO OH BIIepBBbIe IPOABIJICA B €ro GaneTe «BIyfHbII ChIE»
(1929) - 0 KOTOPOM Yy Tb MO3)XKe, — @ BCKOPE TI0C/Ie 3TOTO OH U
TOTYYM/l 3aKas BurTreHimrerina.

BurtreHuITeiiH HacTauBaI Ha TOM, YTOGBI €T0 CONMbHAA napTus B
HOBOM KOHLIEPTE 6bi1a BCeraga CabllHa. Kak TIpUMEP TOTO, YE€TO

OH HE€ XO0Y€T, OH NPUBOJANUI KOHLEPT C YY€TBEPEHHBIM COCTABOM
AEPEBAHHDIX TYXOBbIX, HEJJABHO II0 €r0 3aKasy COYMHEHHBIIT PMXaPJI[OM
ITpaycom. [Ipokodbes, COOTBETCTBEHHO, OTKA3A/ICS OT CBOEI
TM06MMOIT TYGBI M CBeNl MeJ{HbIE {yXOBbIe K OffHOIT TPy6e, OfHOMY
TpoM6oHy 1 mape BaaTopH. OpKecTpoBas mamuTpa B YeTBepToM
KOHILIEPTE, B LIEZIOM, TOpPa3io 6onee CAep>KaHa, 9€M B TPCT])EM,

4TO A€T BO3SMOXXHOCTH CbOPTeHVlaHO CTaTb HenpeB30ﬁH€HHblM,
UCKPALMUMCA LIEHTPOM BHUMaHMUA. TUnUYHBIM s HOBOI1 9CTETUKI
TIpokodbeBa sABIAETCA GHICTPBIN TOBTOP B (MHAIIE BCEX TEM IIEPBOIT
YacTH, 3a UCKIYEHMEM TOMUTEIbHOTO MaccaXka ¢ BOCXOAAIMMI
TIapasIeIbHbIMM HOHAMM (CHEPBa MCIIO/THAEMOT'O COMMCTOM, A 3aTEM
CTPY’HH])[MM), KOTOPI)I]Z TAaNMHCTBEHHbIM oﬁpaaoM OKasajicA UCK/ITIYEH
us ¢MH37H)HOTO 0630pa. MoskHO YCMaTpuBaTh WIN HE yCMAaTpUBATh B
3TOM CUMBOIMYECKIIT CMBICIT (MMCH B BUJy PELINTENIBHOE, HEB3Mpasd
Ha BCe NpeiocTepexeHNs, Bospaiene [Ipokodbesa B CTaIMHCKYIO
Poccnio), HO B HO60OM ClTydae He/b3sl He HACTAXK/ATbCs CIIOKOITHOI,
OITHAKO MOLL[HO]Z n BblpaSI/[Te}IbHOﬁ BTDPO]Z 4aCTbI0 — KJIaCCUYECKNM
TIPMMEPOM TIPOKODHEBCKOI «HOBOI IIPOCTOTHI».

Emje Menbure nubopMaiym B jHeBHIKaX [IpokodbeBa 0 3aposx/ieHnn
IlaToro KoHIEPTA, ITOCKONBKY B HUX CYILECTBYET HepephiB MEX/Y
31 pexabps 1930 ropa u 2 Mas 1932 rojja, a MIMEHHO TOT/IA OH I
TIPUHANICA pa60TaTb HaJ STUM NPOU3BEACHIEM. HOXO)KQ, YTO COYMHUTD
KOHIIEPT, B KOTOPOM CaM KOMITO3UTOP MOT' 6Bl UCTIONTHATH MapTUIO
¢doprenmano, npemoxm IIpokodbeBy ero aBHMIT TOKTOHHUK,
nmupmxep Cepreit Kycesuikmit. OHaKko BO3pocIIas B Te Of{bl
MHMTeNbHas 03a60ueHHOCTD IIpokodbeBa cBOell penyTaiueir —
HECOMHEHHO, B p€3y/IbTaTe HETaBHUX HEHPMﬂTHOCTEﬁ B POCCM]/[,
I7ie ero My3bIKy K OyfylieMy coBeTCKoMY 6aneTy «CTabHOIT CKOK»

MARIINSKY

OCY[VIN U, TIO CYTH JIe/Ia, 3APETUIN, — IPUBENA K TOMY, YTO OH
Bce 6orblle 06VDKaNCsA Ha KYCCBI/[L{KO[‘O, KOTOpbl]Z, KakK Kasajnochb
TIpoxodbeBy, HEOCTATOMHO NPONATAHANPYET €ro HOBbIE POV3BENEHIA.
HOSTOMY TIEpBOE B MUPE UCIIO/THEHNE IIaroro KOHIIEpTa OH IMOPYy4N/I
He Kycesuukomy u bocrorckomy CimdoHIIIeckoMy OpKecTpys, a
Bunbrenpmy ®@ypreenriepy u Bepnunckoit gpunmapmMonnnu, KoTopbie
TaK MOTPACIM €ro BO BpeMs ux racrporeii B [lapike B Havane
1931 ropa.

Ha nepBpix nopax ITpoko¢pbes ITAHNPOBA HATCATH OTHOCUTENBHO
MPOCTYIO Belllb — OTCIOIA €€ IIePBOHaYa/IbHOE HadBaHue — «MysbIka
miA poprenyuano ¢ opkecTpoM». OfHAKO BCKOPE OH MOHSII, YTO
BUPTYO3HOCTb (DOPTEIMAHHOIL YaCTH TPeGyeT HACTOSAIIErO KOHIepTa,
IIyCTh Ja)K€ B HEM OKa3a/0Ch MATH qacTel?[, a HE TpaIMIIMOHHBIE
TpU-4Y€TBIPE. B KOHIIE Masl OH MPUCTYIIN/I K €TO OPKECTPOBKE. Stum
JIETOM OH C )KEHOJ U JIeTbMI CHUMAJI TIePeCTPOEHHbIN (pepMepCcKuit
oM B ropoyike CeHT-MaKCciM Ha CPe/In3eMHOMOPCKOM To6epesxbe.
B camoii 6071b1110i1 KOMHaTe 3TOr0 ioMa IIpoKO(beB 3aKOHYMIT CBOI
KOHIL[ePT M YCep/IHO peneTupoBan nepey bepmuHckoit mpembepoi.
TIpu cBoeM HanpsiKeHHOM rpaduke BbICTyIIeHMiT IIpokodbes cymern
TO6BIBaTh B Bep/iHe TOMBKO Ha OJTHO PeNeTHINN, HO 06HAPYXII,
uTo U q)ypTBeHl‘]lep, n BCPHMHCKQH q)MﬂapMOHMH THIATEIbHO
TIOAITOTOBU/INCH K IpeMbepe. KoHllepT nMen ycrex u Bo3poamn
penytanuio [IpokodbeBa Kak Befyljero KOMIO3UTOPA ¥ IMAHMCTA.
970 6B €0 MOC/IEAHNMIT POPTENNAHHBII KOHLIEPT, XOTS OH COYIMHSI
MY3BIKY ellle BafLaTh TeT.

B oT/mume oT mpebITYIEro KOHLEPTa, TOXe HAIMCaHHOTO
Hp()l(o(bbeBmM IUIsE COOCTBEHHOTO MICIIONTHEHUS — METOIUYHOTO 1
urpuBoro Tperbero KoHuepTa, IIATbIit KOHIIEPT — Ipou3BeneHme
BOMHCTBEHHOE, C MOIITHBIMM YjapaMM aKKOPJOB. HPM 3TOM
OCTIENNTENbHBIIT 671eCK MApTUY GOPTENMAHO 10 HEKOTOPOIT CTENeHN
HalOMIMHAET BUPTYO3HOCTD JIBYX IIEPBBIX KOHI[EPTOB KOMIIO3UTOPA.
A 3aTeM HACTYyTaeT ¥ XeJTaHHasl TIePEIbIIIKa B ITACTOPA/TbHOI
6€e3MATEXXHOCTU MEJJIEHHOI YeTBEPTON 4acTy — He TONbKO B
YCIIOKOMTEIBHOM BBeieHM (IeIIThI ¥ CTPYHHBIX, HO i B CTPYSILIEIiCs
doprennanHoil GpUryparmm, CKBO3b KOTOPYIO C/IbIIIHA [IABHAsS
HavasibHask MENIOAVA, VCIIO/THAEMAasA Ha IEPEBAHHBIX TYXOBBIX. B
3TOM 0a3JCe IMPIIECKOTO TMOKOA MOKHO Pa3obpaTh Ty CBEXYIO
JIMPUYHOCTD, KOTOPYIo ITpokodbes cTan paspabaThiBaTh B CTUITE,
Ha3BaHHOM UM «HOBOJ IIPOCTOTO».

Hosas mupuunocts [IpokodbeBa BriepBbie siBuna cebs B «BrygHoM
CbIHe» — IIOC/IeffHeM GajieTe, KOTOPBII OH HAICA /s JAruneBa i
«Pycckux ce3oHoB» B 1928-29 ropax. Mysbika ITpokodbeBa umena
OrPOMHBII1 ycIIeX, 0CO6eHHO 6/1arofaps CMIbHOMY BO3/IEIICTBUIO
TOC/TeIHEe YacTH, TIe Gny):u-mﬁ ChIH BO3Bpamlaercs K oriy. Korga
BriocrecTiy Kycesnuximi npemioxm [IpokodbeBy Hammcarh Kakoe-
HM6YI[]: KpyIHO€ COYMHEHNE K MMPA3AHOBAHNIO MATUAECATUIETUA
BocTonckoro cumMdonmgeckoro opkectpa, [Ipokopbes OTKIMKHYICA
YerBeproit cuMpOHNElT, B KOTOPOIT UCIIONb30Ba/l MaTepyUasIbl
9TOro 6anera (Ipexjie BCero, MysbIKy U3 3aK/IIUYMUTE/TbHOI CIIeHbI,
nepepaboranHyio uM B Andante tranquillo), a Take ellie HECKONBKO
TEM, IIEPBOHAYATbHO NIPEAHA3HAYABIINXCA /I ((BHY}IHOI‘O CbIHa».
K ero usymenumo, korsa YerBepras cuMQOHMs ObIIA BIIEPBEIE
MCIIONIHEHa Ha lo6uiee BOCTOHCKOro cM(pOHMYECKOTO OpKecTpa

1 Hos6ps 1930 roja, my6/mmka BCTpeTUIa ee mpoxiafHo. IlouTn
CeMHaJIIATh JIeT CITYCTs, Cpasy xe moce 3apepuienus lllecroit
cumdonnu, IIpokodnes ocHoBaTenbHO nepepaboran Yersepryio,
npuzaB el 6o7ee MacIITaOHBIIL XapaKTep M YCUIMB fPaMaTu3M
IOBECTBOBAaHMA. HPMBHaBaH, YTO €ro COYMHEeHne npeoﬁpaavmocb,
OH IIPUCBOUTI EMY HOBBIN HOMEp.

K aromy Bpemenn IIpokodbeB HAXOMIICS y>Ke B COBEPLIEHHO MHON
TIO/IUTIYECKOIA ¥ SMOLMOHA/IbHOIT arMocdepe. B 1936 rogy oH BMecTe
¢ cembeit mokuHyn [Tapyok u epecermcsa B MOCKBY — U IOTOMY,
YTO €ro Co6/Ma3HANMa O6eaHHas eMy epCIeKTIBA PUHATD yYacTye
B IIEPECTPOITKe COBETCKOI MY3BIKM TIOC/Ie PaspylIeHNii, HAHECEHHBIX
KY/IBTYPHOI peBooLueit KoHIa 1920X, 1 OTOMY YTO €ro IpocTo
TAHY/IO Ha pofMHY. [IOBOBHO GHICTPO TOCTIE HATIMCAHMSA ABYX CBOMX
CaMbIX YCIIENIHBIX COYMHEHMIT COBETCKOTO MePHOfia: CMM(OHITIECKO
ckasku «Iletst u Bork» u 6anera «Pomeo u Jixynberta» [IpokodbeB
U36aBU/ICA OT WJUTIO3WIA, 4TO MOMUTUYECKME BUXPU CTATTMHCKON
Poccun ero He kocHyTcA. B koHIe 1930X HEKOTOPbIE €r0 KO/UIErn,

B TOM YMC/IE ¥ Te, KTO IPUHMMAJ yyacTue B cospanmn «[letn n
Bonxka» u «Pomeo u JKynbeTTbi», 6b11u apecroBansl HKBJI. ITocne
9THX apecToB IIpoKO(hbEeB COTMHMT HECKOTBKO TPArMIECKINX
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LIENIEBPOB — B HepBle o4epenbp, CKPMH[/[‘{HY]O COHaTy Nel u Tak
HasbIBaeMble «BoeHHbIe» coHaThl, NeNe6,7 u 8. Kak HM napajiokcanbHo,
JBe M3 HUX YAOCTOMMUCH CTalTMHCKIX TpeMuit (B cocTaB KOMMTETA 1O
TpeMusIM BXOJVM/IM TaKyie TOHKIE MY3BbIKaHTBI, Kak Apyr IIpokodnesa,
MiickoBckuit u IllocrakoBuy). O4eBUIHO, STH HATPaAbI IPUAAIN
HPOKOClJbeBY CMETOCTHU, ¥ OH B/IOXKWMJI CAMbI€ MPpAa4YHbI€ U TNYIHBIE
MOTUBBI B, BEPOATHO, HY‘I!.L!le CBOKO CMMCIJOHM]O - CMMQ)OHVHO

Ne6 (1945-47).

B Heit MOXXHO pasiuunTh BausHue gpyroi llecroi cumdornm —
«ITareTnyeckoi» YaitkoBckoro: nepsas TemMa y [IpokodbeBa — Kak
1y HaifKOBCKOTO — TPeBOXHas, 6eCroKoiiHas, a 3a Hell CliefyeT
BTOpas, UCITIOJIHEHHAA TAKOr0 FapMOHUYHOTO ITOKOS, YTO CO3/IaeTCA
OlIIyIeHe «TUXOii 3aBOMIM», HO ToNMbKO y [Ipokodbena ente
ocTpee 3BYYUT METOUsA «CTaAPOMOJHOI» Na[JOBOJ TOHA/bHOCTH 1
nacTopaanoﬁ OKpackiu, Bb[BOJJV[MD]Z T060EM M AaHI/IMIICKUM POXKOM.
Kpome Toro, IIpokodbeB BOCXMIAICA TPEThell 4aCThi0 CUMPOHNI
YaltkoBCKOT0 — scherzo — I0 CyIIeCTBY, TOXXHBIM (UHA/IOM, ITyCTOTA
KOTOpOro IMOIYEPKHYTa B Tpa[‘MqCCKOﬁ PpasBA3Ke q)MHaI]a TIOJVTMHHOIO.
V IIpokodbeBa TpeThs 4ACTb TOXKE HAYMHAETCSA OXKUBJIEHHO, KaK
6Y/ITO TOTOBSACH K «TOP>KeCTBY» a(dekTHOII KoHIoBKM. Ho ITpokodnes
«pa3o6naqaeT» €€, BCIIOMMHAA MaCTOPA/IbHYIO TEMY ﬂEpBOﬁ 4acTu,
YTO BBI3BIBAET JIBA MOILIHBIX BOII/ISA OPKECTPA — B OCHOBE KOTOPBIX
TEMa, y>Ke MpeXJi€ 3ByvJaBIlas B thHaTle, — a3arem FOanﬁMMﬁ n
MpayHeINIi 3aK/TI0YUTEbHBIIA KalaHC.

B 1948 ropy mocne Toro, kak Auapest JKnaHnos, cranMHCKmit mamay
KynbTypsl, nopBepr [Ipokodbesa kputuke, lectyto cumdonnio
HEIBYCMBIC/IEHHO 3alIpETU/IN UCIIOMTHATD. KDMHOSMTDP BBIHYX/IEH
6BUI 3aI/IAKIBATD BUHY TUITMIHO COBETCKUM croco6om — mucaTb
MYS3BIKY /1A fieTeil. VIMEeHHO IeTCKOit ayAnTopuy opuImatbHO
Tpe/iHa3Ha4aIach ero nocnefHss Cumeonns Ne7 (1951-52), HOCKONbKY
oHa 6bl1a 3aKasaHa [leTckuM oTgenoM focysapcTBeHHOro pajuo.
Ha TIOBEPXHOCTI «GECKOHClJIIMKTHaX», TIO/IHAs M3BECTHOTO 06asHMA
¥ OPKeCTPOBOTO 671ecKa, 9Ta CUMGOHMUSA B MOATEKCTE HEM3MEHHO
HaIIO/IHeHa TOCK/IMBOV 06Ped4eHHOCTBI0, KOTOPAs B MEVIEHHOI TPeThei
YaCTU CTAHOBUTCSA TIPOCTO Jylepas/ uparolLeii (lepBOHAYaTbHO, TEMA
9TO}1 YaCTH B3ATA U3 IPOKOPHEBCKOI MY3BIKM K HECOCTOABILEMYCS
cnextakmo «EBrennit OHernn»). Bomee Toro, B Helt Ha TMKAOLIEM
(bOHe 3BYYNT CapKaCcTUYIE€CKaA METOAMA KOTOKO/IbYUKOB — OHa
BO3HUKaET B HCPBOI‘/‘I 9aCTU ¥ BO3BpAIAE€TCA K KOHITY qJMHaI]]:HOﬁ,
ITO OTChI/IKA K TeMe 3Be3jIoueTa 13 CaTMPUIeCKolt onepbl Pumckoro-
Kopcakosa «30710T0i1 11eTy11ok». 3pe3[io4eT — eMHCTBEHHbI
«HacTosLMIT» repoii py abcypaaoM aBope Llaps JlojoHa, KOTOpbIi,
KakK Moipa3yMeBaEeTCA, MEPEXMUBET BCEX OCTA/IbHBIX M UX ITOTUTHUKY.

CEPI'EM IIPOKO®BEB
Houman Txadpde

Kommosurop, nuanmuct, Hoarop, IIpokodbes okonum Ilerep6yprekyio
KOHCepBaToOpuIio B 1914 ropty, yxxe uMesi Ha CBOEM CUeTY /iBa
doprennanHbix KoHLepTa. [Tocie OKTAOPbCKOIT PeBOMOLNI OH
niokuHyn Poccuio u yepes HekoTopoe BpeMs okasazcs B CoeMHeHHbIX
IlIrarax, rie Hamican onepy «/I1060Bb K TpeM anenbcuHam». Ilepeexan
B epmaHmio, OH HaIICAN ellie OFIHY — Ha Celi Pa3s IKITPECCHOHMUCTCKYIO —
onepy «OrneHHbIi aHren». 3aTeM KoMnosuTop nocemmics B [Tapmxke,
7 MM 6bia cosfana Bropas cumonns. OHa npoussena 6onbiioe
BIIeyaT/eHNe Ha JIsAruieBa, KOTopslit 3akasan IIpokodbeBy 6anet 06
unpycrpuamsamy B CoerckoM Corose — «Le pas dacier» («CraybHoit
CKOK»). X0Ts OH nmen ycrex B 3aragnoit Espone n CIIIA, B CoeTckoM
Coiose aTOT 6azeT 3aKAeMUIN KaK «KOHTPPEBOMIOLMOHHBI»,

u Poceniickast accolmanus nponeTapckux myssikantos (PATIM)
TIPAKTUYECKM €T0 3aMpeTnIa. 3ror 3arpeT CWIbHO IMOTPAC KOMIIO3UTOPaA.
TIpokodbeB co3fan CTUIb «HOBOI IIPOCTOTHI» B MY3bIKe, KOTOPBIIL,
TIO €r0 3aMBICITY, JIOJDKEH ObI/I CJIeNIaTh MY3BIKY OCTYITHOI CaMoii
IIMPOKOI AYINTOPYN, ¥ HATIUCAIT CBOI OC/IETHMIT 1, BEPOATHO,
caMblit Benvikuit 6anet s [larunesa — «Brygublit coia» (1929).

Tlocne pasrona PATIM B Hauare 30-x rogos IIpokodbes Bee yaie
ocemiant Pocciio, Tiie eMy 3aKasaym My3bIKy K KHOGIbMY «[lopy<mk
Kixe» u 6aner «Pomeo u [xynberrar. B 1936 romy kommosutp

C ceMbeit OKOHYaTeNbHO nocensercsa B Mockse. Ero ckaska yis
urelia u opkecTpa «IleTs i BOMK», KaK i My3bIKa K KUHOQUIbMY
«Anexcaunp HeBckuit» momyunmm mmpoxoe npusHanme. OgHako B

TlepBoit CKPUIIMYHOIL COHaTe 11 B pOPTENMAHHBIX COHaTaX No6-8
opmupyeTcst UHOI CTHIIb, B KOTOPOM BBIPA3UINCh CTPaJaHMU,
TIepeXXNTBIE B SII0XY CTA/IMHCKOro Teppopa B 1930 ropsl (o6cTaHOBKa
B CCCP Bo MHOTroM crioco6cTBOBama Tomy, uto 6pak IIpokodnena
pacmaics1). Bo Bpems Bropoit MupoBoit BOITHBI, KOT/]a CTO/Tb MpayHble
3MOLIVN OKa3a/Ch GoJiee pyeM/IeMbl, KOMIIO3UTOp Hamycan [1aTyio
cumdonnio. OfHako oTKpoBeHHO Tparndeckas Illecras cumdonms
6bITa MCMOTb30BaHa KaK 0Ka3aTeNbCTBO TOTO, 4To IIpokodnes —
AHTICOBETCKMIT «OPMANUCT», BCIEJCTBUE YEro ero My3biKa, IO
CYTH iena, OKasanmach mof 3anpetoM. OffHaKO, 32 HECKOMBKO JIeT
710 CMepTH, KOT/Ia KOMITO3UTOP Y3Ke GbUT TAXKeNo 60/eH, opaTopus
«Ha crpaxe mupa» u CebMas cuMQOHNUA CIOCOOCTBOBANIN €r0
oduIManbHOI peabuanTaImm.

PIANO CONCERTO NO. 4

PIANO CONCERTO NO. 5
SYMPHONY NO. 4 (REV. VERSION)
SYMPHONY NO. 6

SYMPHONY NO. 7

Daniel Jaffé

‘We now know rather more about the genesis of at least four of
Prokofiev’s five piano concertos, thanks to the publication of his
personal diaries kept from his student years at the St Petersburg
Conservatory through to his years in Paris the early 1930s. The
biographical detail they provide, though, does not necessarily give
a more profound understanding of these works — certainly when it
comes to the least known of the cycle, the Fourth Concerto, written
for the one-armed Austrian pianist Paul Wittgenstein. As Prokofiev
candidly admitted in his diary, when Wittgenstein originally proposed
that he compose a concerto for left hand, he thought this “a ridiculous
notion’, yet agreed to write such a work “if the fee is decent, [since]
it should not take me too long”. In the event, rather to Prokofiev’s
surprise, Wittgenstein accepted his proposed princely fee of $5,000
(albeit, with a 10% commission cut taken by the pianist’s agents),
and on 18 August 1930 Prokofiev signed an agreement to write the
concerto, while noting in his diary “I intend eventually to revise it
for two hands”

Yet one should not assume from Prokofiev’s evidently hard-headed,
indeed mercenary approach to the project that he did not invest any
of his genius in the work. Almost ten years separate that concerto
from his previous concerto, the well-loved Third; and in the meantime
Prokofiev — partly in reaction to the neo-classical style promoted by
his rival, Stravinsky - had pursued a consciously modernist style in
such works as his Quintet (1924) and his Second Symphony (1925).
Both of these works, when performed, were received with almost
universal incomprehension. This, and the precepts of Christian Science
to which Prokofiev increasingly subscribed, persuaded him that

he should create a more limpid and lucid style. This was first fully
revealed in his ballet Le Fils prodigue (1929) — more on this work anon -
and it was following this that he received Wittgenstein's commission.

Wittgenstein insisted that his solo part should be fully audible in the
new concerto, citing Richard Strauss’s recently commissioned concerto
with its quadruple woodwind as exemplifying exactly what he did not
want. Prokofiev accordingly relinquished his beloved tuba, reducing
his brass section to a pair of horns and one each of trumpet and
trombone. The orchestral palette of the Fourth Concerto is altogether
more sombre than that of the Third, leaving the piano the unchallenged,
sparkling centre of attention. Typical of Prokofiev’s new aesthetic is
the finale’s brief recapitulation of the first movement’s themes — all
save for an anguished passage of rising parallel ninths (first played by
soloist and then taken up by strings), which is mysteriously expunged
in that final review. Whether one cares to find this of symbolic
significance or not (given Prokofiev’s determined return to Stalin’s
Russia despite several warnings not to do so), one may still relish
the restrained yet powerfully expressive slow second movement as

a vintage example of Prokofiev’s ‘new simplicity’.

Prokofiev’s diaries reveal even less about the genesis of his Fifth
Concerto, since there is a break in their record from 31 December
1930 until 2 May 1932, the time when he started composing that
work. It seems that it was his long-term champion, the conductor
Serge Koussevitzky, who suggested that Prokofiev should compose
another concerto to perform as soloist. However, Prokofiev’s increasing
touchiness at this time about his reputation - surely a reaction to
his recent rough handling in his native Russia, where his would-be
Soviet ballet Le pas dacier was condemned and effectively banned -
meant he took increasing offence to Koussevitzky’s failure, as he saw
it, to promote his latest works. In the end it was not Koussevitzky
and the Boston Symphony Orchestra to whom he awarded the Fifth
Concerto’s world premiere, but Wilhelm Furtwéngler and the Berlin
Philharmonic, whose playing had greatly impressed Prokofiev when
they toured Paris early in 1931.

Prokofiev had originally planned to write a relatively simple work —
hence its original title, Music for Piano and Orchestra. He soon realised,
though, that the virtuosity of the piano part made it unavoidably a
full-scale concerto, albeit with five rather than the usual three or four
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movements. At the end of May he began orchestrating his new concerto.
That summer, he and his young family rented a refurbished farmhouse
in Ste-Maxime for their holiday on the Mediterranean coast. Prokofiev
appropriated the largest room, where he completed the Concerto
and practised hard for its premiere. With his hectic concert schedule,
Prokofiev was only able to attend one rehearsal before the Berlin
performance, but found Furtwéngler and the Berlin Philharmonic
thoroughly prepared. The concert was a success, reviving Prokofiev’s
reputation as a leading composer-pianist. It was, in fact, the last
piano concerto he ever wrote, though he was to have a further two
decades of creativity.

Unlike the previous concerto written for his own performance, the
melodious and playful Third Piano Concerto, Prokofiev’s Fifth is a
pugnacious work, with hard-hitting fistfuls of chords. Yet the brilliant
glitter of its piano writing to an extent recalls the virtuosity of his
first two concertos; and there is welcome respite, too, in the pastoral
calm of the slow fourth movement, not only in the soothing flute and
string introduction, but in the trickling piano figuration through which
the principal opening melody may be heard played by woodwind. In
that oasis of lyrical calm, one may hear the cool lyricism Prokofiev had
started to cultivate with what he himself described as a ‘new simplicity’

Prokofiev’s new lyrical style had been first unveiled in Le Fils prodigue,
his final ballet composed for Diaghilev and Les Ballets Russes in
1928-29. Prokofiev’s music was widely credited for the particularly
affecting power of the ballet’s final sequence in which the prodigal son
is reunited with his father. When subsequently invited by Koussevitzky
to write a major symphonic work to celebrate the Boston Symphony
Orchestra’s fiftieth anniversary, Prokofiev composed his Fourth
Symphony, using material from that ballet (most notably the music
from the final scene, which he reworked as the symphony’s Andante
tranquillo), and also a number of themes originally intended for

Le Fils prodigue. To his bemusement, the work was coolly received
when first performed at the Boston Symphony’s 50th Jubilee on 14
November 1930. Some 17 years later, immediately after composing
his Sixth Symphony, Prokofiev substantially rewrote the work, making
it a larger scale work and more clearly dramatic in its narrative thrust;
in recognition of its transformation, he awarded it a new opus number.

By then, Prokofiev was in a very different emotional and political
environment. In 1936, Prokofiev had left Paris with his family to
settle in Moscow, enticed both by the promise that he would help
rebuild Soviet music after the ravages of the cultural revolution of
the late 1920s, and also drawn by his longing to return to his homeland.
It was not long after composing two of his most successful Soviet
works, Peter and the Wolf and his ballet Romeo and Juliet, that
Prokofiev was disabused of the notion that he could weather the
political currents of Stalinist Russia. In the late 1930s, several of his
colleagues, including a number involved in the creation of Romeo
and Juliet and Peter and the Wolf, were arrested by Stalin’s state police,
the NKVD. Prokofiev composed several tragic masterpieces in the
wake of these arrests, notably his Violin Sonata No. 1 and the so-called
‘War’ Sonatas — Piano Sonatas Nos 6, 7 and 8. Ironically, several of
these were awarded Stalin Prizes (the prize committee including such
astute musicians as Prokofiev’s friend Myaskovsky and Shostakovich).
Perhaps emboldened by these awards, Prokofiev then committed
some of his darkest and most personal inspiration into arguably his
greatest symphony, No. 6 (1945-47). One may suspect the influence
of another Sixth Symphony, Tchaikovsky’s Pathétique: like that work,
Prokofiev’s first subject is troubled and restless, followed by a slower
second subject of such harmonic stillness that it creates a ‘haven’-like
atmosphere — only in Prokofiev’s case, there is poignancy in the
melody’s ‘old-fashioned’ modal tonality and the pastoral colouring
afforded by oboe and cor anglais by which it is played. Prokofiev also
greatly admired Tchaikovsky’s scherzo third movement - in effect a
false finale whose hollowness is underlined by the tragic denouement
of the finale proper; Prokofiev’s third movement, again, starts in
bustling fashion as if preparing for a ‘triumphant’ peroration. However,
Prokofiev instead ‘calls its bluff” by a recollection of the pastoral
theme from the first movement, which provokes two great howls
from the orchestra - based on a theme heard earlier in the finale —
followed by the bitterest and most baleful final cadence.

In 1948, following Prokofiev’s denunciation by Stalin’s cultural
henchman Andrei Zhdanov, the Sixth Symphony was explicitly
banned from performance. Prokofiev had to make amends in typical
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Soviet fashion by writing music for children. It was for such an
audience that his final Symphony No. 7 (1951-52) was officially
intended, commissioned as it was by the Children’s Division of State
Radio. Although ostensibly ‘conflict free} and full of considerable
charm and orchestral brilliance, there is a persistent undertone of
resigned wistfulness which becomes almost heart-breaking in the slow
third movement (its initial theme taken from Prokofiev’s incidental
music to Pushkin’s Eugene Onegin). Furthermore, there is a sardonic
theme for glockenspiel played against a ticking background, first heard
in the first movement and reprised towards the end of the finale - an
allusion to music associated with the Astrologer in Rimsky-Korsakov’s
satirical opera The Golden Cockerel. The Astrologer is the one ‘real’
character in the absurd court of Tsar Dodon who, implicitly, outlives
them and their politics.

SERGEI PROKOFIEV (1891-1953)

Daniel Jaffé

An iconoclastic composer-pianist with two piano concertos to his
credit, Prokofiev graduated from the St Petersburg Conservatory

in 1914. After the October Revolution he left Russia, eventually
arriving in the United States where he composed his opera Love for
Three Oranges. Moving to Germany, he composed his expressionist
opera Fiery Angel. He then settled in Paris where he composed his
Symphony No. 2; this impressed Diaghilev, who commissioned a
ballet about the industrialisation of the Soviet Union, Le pas dacier.
Though successful in Western Europe and the United States, the ballet
was branded “counter-revolutionary” and effectively banned in Russia
by the Russian Association of Proletarian Musicians (RAPM). Badly
shaken by this rejection, Prokofiev developed a “new simplicity”,
intended to be readily understood by a wide audience, and composed
his last and possibly greatest ballet for Diaghilev: The Prodigal Son (1929).

After the suppression of the RAPM, Prokofiev increasingly visited
Russia in the 1930s, receiving Soviet commissions for Lieutenant Kijé
and his ballet Romeo and Juliet. Prokofiev finally settled with his family
in Moscow in 1936. While Peter and the Wolf and Alexander Nevsky
enjoyed popular success, a more anguished style, reflecting the trauma
of Stalin’s “Terror” in the 1930s (largely responsible for the breakdown
of his marriage), appears in Prokofiev’s First Violin Sonata and Piano
Sonatas Nos 6-8. During World War II, when such dark emotions
were more acceptable, Prokofiev composed his Fifth Symphony.
However, his more explicitly tragic Sixth Symphony was cited as
evidence that Prokofiev was an anti-Soviet “formalist”, and his music
was effectively banned. Prokofiev, by now in poor health, regained
official rehabilitation before his death with the cantata On Guard for
Peace and Symphony No. 7.

CONCERTO POUR PIANO N° 4
CONCERTO POUR PIANO N° 5
SYMPHONIE N° 4 (REV. 1947)
SYMPHONIE N° 6
SYMPHONIE N° 7

Daniel Jaffé

Grace 4 la publication du journal que Prokofiev rédigea a partir de
ses années détudes a Saint-Pétersbourg jusqu’a son séjour parisien du
début des années 1930, on connait mieux désormais la genése d’au
moins quatre de ses cing concertos pour piano. Ces renseignements
biographiques ne permettent pas nécessairement une compréhension
plus approfondie des ceuvres — surtout en ce qui concerne le moins
connu de tous, le Concerto n° 4 destiné au pianiste autrichien, Paul
Wittgenstein, amputé d’'un bras depuis la guerre. Comme le reconnait
Prokofiev, non sans candeur, dans son journal, 'idée de composer un
concerto « pour la main gauche » a la suggestion de Wittgenstein, lui
parait d’abord « ridicule » ; s'il accepte cest a condition détre « bien
rémunéré » en se disant que cela ne « devrait pas [lui] prendre trop de
temps ». En fait, a la surprise du compositeur, Wittgenstein accepte de
lui verser la coquette somme de 5000 dollars (moins 10% de commission
pour son imprésario). Le jour de la signature du contrat, le 18 aofit
1930, Prokofiev note dans son journal son intention de récrire un
jour pour deux mains ce concerto.

Malgré son apreté au gain, voire son attitude mercenaire, Prokofiev
nen investit pas moins son talent dans le projet. Prés de dix ans se
sont écoulés depuis la création de son concerto précédent, le Troisiéme
tant aimé ; et dans l'intervalle il sest engagé — en partie pour se
démarquer du néo-classicisme de son rival, Stravinski — dans un
style résolument moderniste, avec des ceuvres comme le Quintette
(1924) et la Symphonie n° 2 (1925) qui, a leur création, ont fait lobjet
d’une incompréhension presque totale. La réaction du public, ainsi
que les principes de la Science chrétienne auxquels Prokofiev souscrit
de plus en plus, I'incitent alors a élaborer un style plus limpide, plus
lucide, dont la premiére grande manifestation est le ballet Le Fils
prodigue (1929) - voir infra. La commande de Wittgenstein vient
peu aprés.

Wittgenstein insiste pour que la partie solo ne soit jamais noyée

par lorchestre, citant comme exemple & ne pas suivre le concerto
récemment composé a son intention par Richard Strauss avec ses
quatre bois. Prokofiev renonce alors a inclure son cher tuba, réduisant
les cuivres & deux cors, une trompette et un trombone. La palette
orchestrale du Quatriéme Concerto est nettement plus sombre que
celle du Troisiéme et laisse le piano occuper brillamment, et sans
conteste, le premier plan. Trait caractéristique de sa nouvelle esthétique,
Prokofiev reprend briévement dans le finale tous les thémes du
premier mouvement — sauf un passage angoissé fait de neuviemes
paralléles ascendantes (d’abord au piano, puis aux cordes) qui a
mystérieusement disparu de la récapitulation. Quelle que soit
P'importance symbolique que Ion accorde a cette omission (ignorant
les avertissements, Prokofiev tient absolument a retourner dans la
Russie de Staline), on peut toujours apprécier, malgré sa retenue, la
puissance expressive du second mouvement lent, exemple historique
de la « nouvelle simplicité » qu’il dit rechercher.

Le journal de Prokofiev en dit encore moins sur la genése du Concerto
n° 5, car il s'interrompt du 31 décembre 1930 au 2 mai 1932, période
qui correspond a la mise en chantier du concerto. Il semble en tout
cas que ce soit le chef dorchestre Serge Koussevitzky, fidéle défenseur
de Prokofiev, qui lui ait suggéré de composer & nouveau un concerto
qu’il puisse exécuter lui-méme en tant que soliste. De plus en plus
attentif & sa réputation - sans doute en réaction aux attaques récemment
essuyées dans sa Russie natale, o le ballet qu’il voulait soviétique, Le
Pas dacier, a été condamné et, de fait, interdit —, Prokofiev considére
que Koussevitzky n'a pas su promouvoir ses derniéres ceuvres et
sen irrite. Aussi, la création du Concerto n° 5 est-elle confiée, non
pas & Koussevitzky et & 'Orchestre symphonique de Boston, mais

4 Wilhelm Furtwingler et a 'Orchestre philharmonique de Berlin,
dont les concerts en tournée a Paris au début de I'année 1931 ont
beaucoup impressionné Prokofiev.

Au début, Prokofiev prévoit une ceuvre relativement simple - dot le
titre original de Musique pour piano et orchestre. Il comprend vite
toutefois qu’inévitablement la virtuosité de la partie pour piano en

fait un véritable concerto - bien que constitué de cinqg mouvements
au lieu des trois ou quatre habituels. A la fin du mois de mai, il entame
la composition de la partie pour orchestre. A Iét¢, il loue une ferme
rénovée a Sainte-Maxime sur la cote méditerranéenne pour y passer
les vacances avec sa jeune famille. Il s’y approprie la plus grande piéce,
ot il termine son concerto et pratique le piano de maniére intensive
en prévision de sa création prochaine. Son planning de concerts est
tellement chargé qu’il ne participe qu’a une seule répétition, mais
Furtwingler et 'Orchestre philharmonique de Berlin sont, lui semble-t-il,
parfaitement préparés. Le concert est un succés qui relance sa réputation
de grand compositeur-soliste. En fait, Prokofiev ne composera pas
dautre concerto, malgré les vingt années de créativité qui lui restent.

Contrairement au concerto qu'il a précédemment écrit pour le jouer
lui-méme - le mélodieux et enjoué Concerto n° 3 -, le Concerto n° 5
est une ceuvre pugnace, chargée d'accords frappés avec vigueur. Léclat
et la brillance de Iécriture pianistique rappellent néanmoins, d’'une
certaine maniére, la virtuosité de ses deux premiers concertos ; le
calme pastoral du quatriéme mouvement crée, en outre, un sentiment
de répit opportun, avec non seulement une introduction apaisante
aux flites et aux cordes, mais aussi des gammes limpides au piano au
travers desquelles filtre la mélodie principale douverture confiée aux
bois. Dans cet ilot de calme lyrique, on pergoit le lyrisme détaché et
«nouvelle simplicité » que Prokofiev a commencé de cultiver.

Ce nouveau lyrisme sest d'abord manifesté dans Le fils prodigue,
dernier ballet écrit pour Diaghilev et les Ballets Russes en 1928-29.
On attribue trés largement a la musique de Prokofiev la puissance
émotive des retrouvailles entre le pére et le fils dans la derniére
séquence du ballet. Invité, peu aprés par Koussevitzky, 8 composer
une grande piéce symphonique pour le cinquantenaire de I'Orchestre
symphonique de Boston, Prokofiev écrit sa Symphonie n° 4, en
reprenant des passages du ballet (notamment la musique de I'ultime
scéne, dont il fait Pandante tranquillo de la symphonie) ainsi qu'un
certain nombre de theémes destinés a lorigine au Fils prodigue. A son
grand étonnement, la symphonie est accueillie plutét froidement lors
de sa création lors du cinquantenaire de 'Orchestre symphonique de
Boston, le 14 novembre 1930. Dix-sept ans plus tard, peu aprés avoir
achevé sa Symphonie n° 6, Prokofiev remanie considérablement la
partition, la développant a plus grande échelle et de maniére a en
intensifier la progression dramatique - en conséquence il lui attribue
un nouveau numéro dopus.

Prokofiev est alors dans une situation personnelle et politique bien
différente. En 1936, il a quitté Paris avec sa famille pour s’installer

a Moscou, séduit, d’une part, par la perspective de contribuer a la
reconstruction de la scéne musicale soviétique ravagée par la révolution
culturelle de la fin des années 1920, et m, ensuite, par le désir de
rentrer au pays. Clest peu aprés avoir composé ses deux ceuvres
soviétiques les plus populaires, Pierre et le loup et le ballet Roméo

et Juliette, que Prokofiev se départira de I'idée qu’il est a méme de
résister au courant staliniste. Vers la fin des années 1930, plusieurs
de ses collégues, dont certains ont participé a la création de Roméo
et Juliette et Pierre et le loup, sont arrétés par la police politique de
Staline, le NKVD. Prokofiev compose plusieurs chefs doeuvre tragiques
ala suite de ces arrestations, dont la Sonate pour violon n° 1 et les
Sonates pour piano n* 6, 7 et 8, dites « de guerre ». Dans ces conditions,
il est ironique que quelques-unes deentre elles aient regu le Prix
Staline (le comité chargé de son attribution comprenait des musiciens
avisés comme son ami Miaskovski et Chostakovitch). Fort de cette
reconnaissance officielle peut-étre, Prokofiev s'investit du plus profond
de lui-méme dans la composition de sa symphonie sans doute la plus
achevée, la Sixiéme (1945-47). On y soupgonne I'influence d’'une
autre Symphonie n° 6, la « Pathétique » de Tchaikovski : comme dans
celle-ci, le premier mouvement est d’un caractére agité, le second
étant plus lent et d’'une sérénité harmonique telle quelle crée une
impression de sécurité — sauf qu’il y a ici quelque chose de poignant
dans la mélodie modale traditionnelle et la couleur pastorale due
au hautbois et au cor anglais. Prokofiev admirait beaucoup aussi le
scherzo du troisiéme mouvement de la symphonie de Tchaikovski,
faux finale dont le vide est mis en valeur par le tragique du finale
véritable ; le troisiéme mouvement de la symphonie de Prokofiev
débute également dans leffervescence comme s'il sagissait de préparer
une conclusion triomphale. Prokofiev « bluffe » toutefois en évoquant
le théme pastoral du premier mouvement, qui provoque deux grands
hurlements orchestraux — a partir d’'un théme utilisé auparavant dans
le finale -, suivis d’une cadence des plus améres et des plus funestes.
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En 1948, Prokofiev se voit dénoncé par Andrei Jdanov, le sbire de
Staline, et en conséquence lexécution de sa Symphonie n° 6 est
officiellement interdite. Il tente de se réhabiliter de maniére typiquement
soviétique en écrivant de la musique pour enfants. Clest & ce public
qu’il destine officiellement sa derniére et Septiéme Symphonie
(1951-52) en réponse a une commande du service Jeunesse de la
Radio d’Etat. Bien quostensiblement « sans conflits », et dotée d’'un
charme considérable et d’'une brillante orchestration, la Symphonie
n° 7 trahit, de maniére sous-jacente, une mélancolie résignée, qui
devient presque déchirante dans le troisiéme mouvement lent
(dont Prokofiev a emprunté le théme initial a la musique de scéne
qu'il a congue pour Eugéne Onéguine de Pouchkine). Sy trouve, en
outre, sur fond de tic-tac, un théme sardonique au glockenspiel,
d’abord entendu au premier mouvement et repris a la conclusion
du finale - allusion & la musique associée a l’Astrologue dans lopéra
satirique de Rimski-Korsakov, Le Cog d’Or. LAstrologue est un des
personnages « réels » de la cour du Tsar Dodon qui, de maniére
implicite, survit aux autres courtisans et a leurs absurdes intrigues.

SERGE PROKOFIEV (1891-1953)

Daniel Jaffé

Compositeur-pianiste anticonformiste, Prokofiev a déja deux concertos
pour piano a son actif lorsqu’il termine ses études au Conservatoire
de Saint-Pétersbourg en 1914. Aprés la révolution d'Octobre il quitte
la Russie et finit par atteindre les Etats-Unis, ot il compose LAmour
des trois oranges pour la scéne lyrique. Plus tard, on le retrouve en
Allemagne, ou il termine un opéra expressionniste, LAnge de feu. Il
est ensuite a Paris, ou il écrit sa Symphonie n° 2 ; impressionné par
cette deuxieme ceuvre symphonique, Diaghilev commande & Prokofiev
un ballet sur le théme de I'industrialisation de I'Union soviétique,
Le Pas dacier. Malgré son succés en Europe de 'Ouest et aux Etats-
Unis, le ballet est jugé « contre-révolutionnaire » et, de fait, interdit
en Russie par IAssociation russe des musiciens prolétaires ('ARMP).
Ebranlé par ces attaques, Prokofiev déploie une « nouvelle simplicité »
de style destinée a faire apprécier sa musique d’un plus large public et
compose Le Fils Prodigue (1929), son dernier ballet pour Diaghilev -
sans doute le plus grand.

Apres la dissolution de la RAPM dans les années 1930, Prokofiev se
rend de plus en plus fréquemment en Russie, et cest a la demande
des autorités soviétiques qu'il écrit Lieutenant Kijé et le ballet Roméo
and Juliette. 11 finit par s’installer & Moscou avec sa famille en 1936.
Alors que Pierre et le loup et Alexandre Nevski connaissent un grand
succeés populaire, un style plus angoissé, reflétant le traumatisme de
la « Grande Terreur » stalinienne des années 1930 (largement
responsable de Iéchec de son mariage), se fait jour dans la Sonate
pour violon n° 1 et les Sonates pour piano nos 6-8. Prokofiev compose
sa Symphonie n° 5 durant la Deuxiéme Guerre mondiale, heure a
laquelle ce type de gravité est plus acceptable, mais sa Symphonie

n° 6, au ton plus explicitement tragique, lui vaut détre accusé de

« formalisme » antisoviétique, et sa musique se voit, en fait, interdite.
Prokofiev, qui est alors déja en mauvaise santé, se verra officiellement
réhabilité avant sa mort avec la cantate La Garde de la Paix et sa
Symphonie n° 7.
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KLAVIERKONZERT NR. 4
KLAVIERKONZERT NR. 5
SINFONIE NR. 4 (REV. 1947)
SINFONIE NR. 6

SINFONIE NR. 7

Daniel Jaffé

Dank der ausfiihrlichen Tagebiicher, die Prokofjew ab seiner Zeit als
Student am Konservatorium in St. Petersburg bis zu seinen Jahren
in Paris Anfang der DreifSigerjahre fiihrte, ist mittlerweile einiges
iiber die Entstehung seiner Klavierkonzerte bekannt. Allerdings
tragen die biografischen Details, die dort offenbart werden, nicht
unbedingt zu einem groéfleren Verstiandnis der Werke bei — und
schon gar nicht, was das am wenigsten bekannte des Zyklus betrifft,
das Vierte Konzert, das er fiir den einarmigen 6sterreichischen
Pianisten Paul Wittgenstein schrieb. Wie der Komponist in seinem
Tagebuch gestand, betrachtete er es als ,,licherliches Ansinnen, ein
Konzert fiir die linke Hand zu schreiben, willigte in den Auftrag aber
ein, ,wenn die Bezahlung anstindig ist, [denn] es sollte nicht allzu
viel Zeit in Anspruch nehmen. Zu Prokofjews gelinden Uberraschung
erkldrte sich Wittgenstein sofort mit dem verlangten fiirstlichen
Honorar von fiinftausend Dollar einverstanden (allerdings abziiglich
einer zehnprozentigen Provision fiir die Agenten des Pianisten), und
am 18. August 1930 unterzeichnete der Komponist den Arbeitsauftrag,
wobei er seinem Tagebuch anvertraute: ,,Ich habe vor, das Konzert
frither oder spiter fiir zwei Hande zu iiberarbeiten.“

Allerdings sollte man angesichts seines niichternen und gar feilen
Verhaltens seinem Auftraggeber gegeniiber nicht glauben, er habe
nicht auch seine Genialitit in diese Komposition fliefen lassen.
Beinahe zehn Jahre liegen zwischen diesem Konzert und seinem
direkten Vorgangen, dem vielfach geliebten Dritten. In der Zwischenzeit
hatte Prokofjew — zum Teil auch als Reaktion auf den neoklassischen
Stil, den sein Konkurrent Strawinski vertrat —, einen bewusst modernen
Stil entwickelt, etwa in seinem Quintett (1924) und der Zweiten
Sinfonie (1925). Beide Werke stiefen bei der Auffithrung allerdings
fast durchgingig auf Unverstindnis. Das sowie die Glaubenssitze der
Christlichen Wissenschaft, der sich Prokofjew zunehmend verbunden
fithlte, veranlassten ihn zu der Uberzeugung, er miisse sich einen
klareren und reineren Stil aneignen. Diesen setzte er erstmals
umfassend in seinem Ballett Le Fils prodigue (1929) um - mehr zu
diesem Werk in der Folge -, und eben im Anschluss daran erhielt
er den Auftrag Wittgensteins.

Dieser legte groflen Wert darauf, dass sein Solopart in dem neuen
Konzert durchgéngig zu horen sei, und verwies in dem Zusammenhang
als negatives Beispiel auf das Werk, das er kurz zuvor bei Richard
Strauss in Auftrag gegeben hatte und das einen vierfachen Holzblisersatz
aufwies. Aus dem Grund verzichtete Prokofjew auf seine geliebte Tuba
und strich die Blechbldser auf zwei Horner und jeweils eine Trompete
und Posaune zusammen. Insgesamt ist die orchestrale Klangfarbe
des Vierten Konzerts etwas geddmpfter als die des Dritten, das Klavier
steht unangefochten strahlend im Mittelpunkt. Kennzeichnend fiir
die neue Asthetik des Komponisten ist die kurze Reprise aller Themen
des ersten Satzes im Finale — oder besser: aller Themen auf3er einer
qualvollen Passage aufsteigender paralleler Nonen (zunéchst vom
Solisten vorgetragen und dann von den Streichern aufgegriffen),
die in diesem letzten Nachklang mysterioserweise wegfallt. Ob man
diesem Umstand symbolische Bedeutung beimessen mag oder nicht
(angesichts der Tatsache, dass Prokofjew trotz mehrfacher Warnung
entschlossen in Stalins Sowjetunion zuriickkehrte), kann man

den zuriickhaltenden und zugleich ungemein ausdrucksstarken
langsamen zweiten Satz als exquisites Beispiel fiir Prokofjews ,neue
Schlichtheit“ horen.

Uber die Entstehung seines Fiinften Konzerts enthiillen seine
Tagebiicher noch weniger, da zwischen dem 31. Dezember 1930 und
dem 2. Mai 1932 - also eben der Zeit, als er mit der Arbeit an diesem
Werk begann - eine Liicke klaftt. Die Anregung dazu, ein weiteres
Konzert fiir sich als Solisten zu schreiben, kam offenbar von Sergei
Kussewizki, dem Dirigenten und langjéhrigen Fiirsprecher Prokofjews.
Da der Komponist zu der Zeit aber zunehmend diinnhautig reagierte,
was seinen Ruf betraf — zweifellos eine Folge dessen, dass sein eigentlich
sowjetisches Ballett Le Pas dacier in seiner Heimat verurteilt und damit
effektiv verboten worden war -, fiihlte er sich zunehmend gekrénkt
von der in seinen Augen mangelnden Bereitschaft Kussewizkis, sich

fiir seine neuesten Werke einzusetzen. So waren es zu guter Letzt
nicht Kussewizki und das Boston Symphony Orchestra, denen er die
Weltpremiere des Fiinften Klavierkonzerts iiberlief3, sondern Wilhelm
Furtwiéngler und die Berliner Philharmoniker, deren Spiel ihn bei
ihrem Auftritt in Paris Anfang 1931 tief beeindruckt hatte.

Zunichst plante Prokofjew ein eher schlichtes Werk - das erkldrt den
urspriinglichen Titel ,,Musik fiir Klavier und Orchester®. Doch bald
wurde ihm Klar, dass die Virtuositit des Klavierparts nach einem
richtigen Konzert verlangte, wenn auch mit fiinf Sitzen anstatt der
iiblichen drei oder vier. Ende Mai begann er mit der Orchestrierung
des neuen Werks. Fiir den Sommerurlaub, den er mit seiner jungen
Familie an der Mittelmeerkiiste verbrachte, mietete er ein renoviertes
Bauernhaus in St. Maxime, in dem er den grofiten Raum fiir sich
requirierte, und dort beendete er die Arbeit am Konzert und iibte
intensiv fiir die Premiere. Aufgrund seines hektischen Auftrittplans
konnte er vor der Auffithrung in Berlin nur an einer Probe teilnehmen,
doch waren Furtwingler und sein Orchester bestens vorbereitet. Das
Konzert war ein Erfolg und verlieh Prokofjews Ansehen als fiihrendem
Komponisten/Pianisten neuen Glanz. Dennoch sollte es sein letztes
Klavierkonzert sein, trotz der zwanzig Jahre, die ihm noch verblieben.

Im Gegensatz zum vorherigen Klavierkonzert, das er fiir sich als
Pianisten geschrieben hatte — das melodiése und muntere Dritte —,
ist die Stimmung des Fiinften kimpferisch, in Unzahl werden dreschend
Akkorde angeschlagen. Und doch erinnert die schillernde Brillanz
des Klavierparts in gewisser Hinsicht an die Virtuositdt seiner beiden
ersten Konzerte, und im langsamen vierten Satz gibt es sogar eine
willkommene Erholung, nicht nur in der beruhigenden Einleitung der
Floten und Streicher, sondern auch in der perlenden Klavierfiguration,
iiber die hinweg in den Holzbldsern die wesentliche einleitende
Melodie erklingt. In dieser Oase stiller Ruhe kann man den kiihlen
Lyrismus horen, den Prokofjew mit der bereits erwéhnten ,,neuen
Schlichtheit“ zu kultivieren begann.

Diesen neuen lyrischen Stil hatte er erstmals in Le Fils prodigue
offenbart, seinem letzten Ballett fiir Djaghilew und Les Ballets Russes
1928/1929, und seine Musik wurde als maf3geblich fiir die ergreifende
Eindringlichkeit der letzten Ballettsequenz gewtirdigt, in der der
verlorene Sohn seinem Vater wieder begegnet. Als Kussewizki den
Komponisten in der Folge beauftragte, zum fiinfzigjahrigen Jubilaum
des Boston Symphony Orchestra ein grofles sinfonisches Werk zu
schreiben, verfasste Prokofjew seine Vierte Sinfonie mit Material aus
diesem Ballett (insbesondere der Musik aus der letzten Szene, die er
zum Andante tranquillo umarbeitete) sowie einer Reihe von Themen,
die er urspriinglich fiir Le Fils prodigue vorgesehen hatte. Erstaunt und
verwundert musste er feststellen, dass das Werk bei seiner Urauffiihrung
anlasslich des fiinfzigjahrigen Bestehens des Boston Symphony am
14. November 1930 allerdings verhalten aufgenommen wurde. Rund
17 Jahre spiter, unmittelbar nachdem er seine Sechste Sinfonie
abgeschlossen hatte, schrieb er die Vierte um, baute ihr Format aus
und steigerte die dramatische Wucht ihrer Erzéhlung. Aufgrund dieser
tief greifenden Veranderungen gab er ihr auch eine neue Opusnummer.

Zu der Zeit lebte Prokofjew bereits in einer emotional und politisch
sehr anderen Welt, denn 1936 war er mit seiner Familie von Paris
wieder nach Moskau gezogen. Zum Einen lockte ihn das Versprechen,
zum Wiederaufbau der sowjetischen Musik nach den Verheerungen
der kulturellen Revolution Ende der Zwanzigerjahre beitragen zu
koénnen, zum Anderen sehnte er sich nach seiner Heimat. Relativ
bald, nachdem er zwei seiner erfolgreichsten sowjetischen Werke —
Peter und der Wolf sowie das Ballett Romeo und Julia - geschrieben
hatte, wurde er in seinem Glaube, er konne die politischen Wirren
in Stalins Sowjetunion iiberstehen, jedoch erschiittert. Ende der
Dreifligerjahre wurden mehrere seiner Kollegen, darunter auch
einige, die an der Entstehung von Peter und der Wolf und Romeo
und Julia beteiligt gewesen waren, von Stalins Geheimpolizei NKWD
festgenommen. Als Reaktion auf diese Verhaftungen schrieb Prokofjew
mehrere tragische Meisterwerke, allen voran seine Violinsonate Nr. 1
und die so genannten ,,Kriegssonaten® — die Klaviersonaten Nr. 6, 7
und 8. Ironischerweise wurden mehrere dieser Werke mit dem Stalin-
Preis ausgezeichnet (zum Preiskomitee gehdrten scharfsichtige Musiker
wie Prokofjews Freund Nikolai Mjaskowski und Schostakowitsch).
‘Womoglich empfand er diese Auszeichnungen als Ermutigung, denn
darauthin schrieb er in seine vielleicht grofite Sinfonie, die Sechste
(1945-1947), einige seiner dunkelsten und persénlichsten Inspirationen.
Man darf aber auch den Einfluss einer anderen Sechsten Sinfonie

vermuten: Tschaikowskis Pathétique. Wie bei dieser ist Prokofjews
erstes Thema gequalt und rastlos, darauf folgt ein langsameres zweites
‘Thema von grofler harmonischer Ruhe, das atmosphirisch eine
Zuflucht zu bieten scheint. Allerdings bekommen die ,,altmodische*
modale Tonalitdt und die pastorale Tonfirbung in Prokofjews Melodie
durch die Oboe und das Englischhorn, die sie spielen, etwas Bitteres.
Prokofjew bewunderte auch Tschaikowskis dritten Satz Scherzo, im
Grunde ein falsches Finale, dessen Leere durch die tragische Auflésung
des tatsichlichen Finales noch stirker deutlich wird. Auch bei
Prokofjew beginnt der dritte Satz recht lebhaft, als stimmte er sich
auf ein ,triumphierendes” Schlusswort ein. Hier aber muss die Musik
Farbe bekennen, das pastorale Thema aus dem ersten Satz wird
noch einmal aufgegriffen, was im Orchester ein zweimaliges lautes
Aufheulen hervorruft - beruhend auf einem Thema, das im Finale
bereits zuvor zu horen war -, gefolgt von einer ungemein bitteren
und unheilvollen letzten Kadenz.

1948 wurde Prokofjew von Andrei Schdanow, Stalins Schergen in
Kulturangelegenheiten, angeprangert, und jede Auffiihrung der
Sechsten Sinfonie wurde explizit verboten. Der Komponist musste
auf typisch sowjetische Art Bufle tun und Musik fiir Kinder schreiben.
Eben fiir ein solches Publikum war seine Siebte Sinfonie (1951/1952)
offiziell gedacht, war sie ja von der Kinderabteilung des Staatsfunks in
Auftrag gegeben. Und zunichst einmal wirkt sie in der Tat ,,konfliktfrei®,
ausgesprochen reizvoll und von grofier Brillanz im Orchester, doch
zieht sich untergriindig und beharrlich eine resignierte Sehnsucht
durch die Musik und wird im langsamen dritten Satz fast Herz
zerreiflend (das Thema geht auf Prokofjews Gelegenheitsmusik zu
Puschkins Eugen Onegin zuriick). Aulerdem erklingt vor einem
tickenden Hintergrund ein sardonisches Thema fiir Glockenspiel,
das im ersten Satz aufscheint und gegen Ende des Finales wieder
aufgegriffen wird - eine Anspielung auf die Musik, die in Rimski-
Korsakows satirischer Oper Der goldene Hahn mit dem Astrologen
verbunden ist. Dieser ist die einzig ,,echte Figur am absurden Hof
des Zaren Dodon, die sie alle und ihre Politik iiberlebt.

SERGEI PROKOFJEW (1891-1953)
Daniel Jaffé

Als Komponist/Pianist und Bilderstiirmer, der bereits auf zwei
Klavierkonzerte verweisen konnte, schloss Prokofjew 1914 sein
Studium am Konservatorium St. Petersburg ab. Nach der Oktober-
Revolution verlief3 er Russland und gelangte schlieflich in die USA,
wo er seine Oper Die Liebe zu den drei Orangen komponierte. Es folgte
ein Umzug nach Deutschland, dort schrieb er die expressionistische
Oper Der feurige Engel, dann lief§ er sich in Paris nieder und schuf
seine Zweite Sinfonie. Beeindruckt bat Djaghilew ihn um ein Ballett
tiber die Industrialisierung der Sowjetunion: Le pas dacier (dt. Der
stdhlerne Schritt). In Westeuropa und den Vereinigten Staaten war
das Ballett ein Erfolg, wurde jedoch als ,,konterrevolutionér® kritisiert
und von der Russischen Assoziation Proletarischer Musiker (RAPM)
verboten. Unter dem Eindruck dieses Verdikts entwickelte Prokofjew
seine ,,neue Schlichtheit* mit der Absicht, von einem breiten Publikum
miihelos verstanden zu werden, und komponierte sein letztes und
womoglich bestes Ballett fiir Djaghilew: Der verlorene Sohn (1929).

Nach der Unterdriickung der RAPM reiste Prokofjew in den dreifliger
Jahren zunehmend héufiger in die Sowjetunion und erhielt von dort
den Auftrag fiir Leutnant Kishe sowie das Ballett Romeo und Julia.
1936 schliefllich lie er sich mit seiner Familie in Moskau nieder.
‘Wiahrend sich Peter und der Wolf und Alexander Newski in der
Allgemeinheit grofier Beliebtheit erfreuten, kam in seiner Ersten
Violinsonate und den Klaviersonaten Nr. 6-8 ein gequilterer Stil
zum Tragen, der das Trauma von Stalins Terror in den 1930er-Jahren
widerspiegelte (ein Hauptgrund fiir das Scheitern seiner Ehe). Wihrend
des Zweiten Weltkriegs, in dem diistere Gedanken eher vertretbar
waren, komponierte Prokofjew seine Fiinfte Sinfonie. Wegen seiner
expliziter tragischen Sechsten Sinfonie wurde er als anti-sowjetischer
»Formalist“ gebrandmarkt, seine Musik wurde verboten. Der
Komponist, dessen Gesundheit mittlerweile angegriffen war, wurde
vor seinem Tod aufgrund der Kantate Auf Friedenswacht und der
Siebten Sinfonie offiziell wieder rehabilitiert.

MARIINSKY
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Anekceit Bonogun

Anexkceit Bonogun popunca 8 1977 ropy B Jlenunrpage. Yaumca

B Mockse - B Poccuiickoit akaleMun My3bIKM MMeHM [HeCHHbBIX

1 B MOCKOBCKOJ KOHCEPBAaTOPUH, a TaKxe B MexxTyHapoHoit
doprenmanHoit akagemun Ha osepe Komo. 3aBoeBan BceMupHoe
npMU3HaHMe [0C/Ie Mo6e/bl Ha KOHKypce MaHncToB uM. lespl AHpa
B Lopuxe B 2003 rony. Bomogus c1raBUTCsA CBOMM YyTOHYEHHBIM
TIOAXO/IOM ¥ TEXHMYECKOI BUPTY03HOCThI0. Ero mpurmairaor
OPKECTpbI BBICOYAIAIIIEr0 YPOBHSL. Y HETO Ha PEIKOCTb Pa3HOOOPasHbIit
peneptyap: ot berxosena u Bpamca - o Tepmsuna, llexpuna u
Kamnrycruna, a nocepennne — Yaiikosckuit, Paxmanuuos, IIpokodben
u CKpsA6MH.

B xauecTBe MPUI/IAIIEHHOTO COMMCTa MapiMHCKOro TeaTpa B Ce30H
2014-15 oH man NATH KOHIIEPTOB, OMH U3 KOTOPIX PO3BYYal Ha
OTKPBITUM Ce30Ha. Bomoyiuu perynapHo BeicTymaeT ¢ Banepuem
TepruespiM 1 opkecTpoM MapumHCKOro TeaTpa, B YaCTHOCTH, Ha
cTOKrombMcKoM dectusaie «BanTuiickoe Mope», B JOPTMYHACKOM
Konueprxayce u B Benckom Konueprxayce, a Taxoke ¢ MIOHXEHCKIM
JumapmonmdecknM 1 ¢ JIOHZOHCKUM CHM(OHMYECKMM OPKeCTPaMI.
Cpepvt HeTaBHUX APKUX BBICTYTIIEHNIT — KOHIIEPTHI ¢ PoTTepraMckim
DunapmonnyeckuM opkecTpom, Opkectpom IOro-3amagHoro
pazuo Tepmanuu (SWR), CuMbOHMYECKIM OPKECTPOM AIIOHCKOTO
papuo u tenesupenns (NHK), Cunramypckum cuMbOHMYECKIM
OPKeCTpOM IIOJi yrpaByieHyeM Bramyumipa Anikenasy, HarmoHampHbIM
opkecTpoM ropopa JIns v CumcoHmIeckim opkecTpoM BapcenoHsl.
B nocnennue roger Bomopuu feGrotuposan Ha [IpoMeHafHBIX
KoHIepTax bu-6u-cu ¢ JlongoncknM CuMQOHNIECKUM OPKeCTpOM,
a TaKoke BrepBble BHICTYNN ¢ CMMOHMYECKMMU OPKeCTpaMu
LIBEJICKOTO Pajiio, AATCKOro pagmuo u bu-6u-cu, c opkecrpom
ecruBas «PIOPEHTIICKINT My3bIKa/IbHBI Mait» 11 ¢ CUMOHIIECKIM
opkectpoM VITanbsHckoro papyo (RAT)

Anexceit Bomois coyeTaeT Kapbepy MUaHNUCTa-CONMMCTA C
BBICTYTUTEHMSAMM B Ka4eCTBe KAMEPHOTO My3biKaHTa. OH COTpyIHUYaeT
¢ kBapTeTOM MMeHn Boposuna, ncmanckum Kasanbc-kBapreToM n

apreHTMHCKOI Buonordemcrkoit Comb faberra. Bonogyu peryspHo
BBICTYIIAET C CO/IbHBIMY KOHLIEPTAMI Ha TAKMX IUIOMAAKAX, KaK
Konueprxayc (Bena), Konrneprrebay (Amcrepnam), ®umapMonus
(ITapmx), Bonbiuoit 3an koHcepBaropun (Mocksa), Anbre-Ornep
(®panxdypr), Touxamre (ITropux), HaumoHambHbIi My3bIKaTbHbI
KoH1epTHbIit 321 (Maapun), [IBoper; mysbiku (Bapcernona), a
TakKe LeHTp CayT-63HK , Iie OH UIPasl B paMKax MeXyHapOHbIX
(opTenMaHHbIX IMK/IOB, i B YUrMOp — xo/te (JIOHfOH).

3anucy nuanucra Beimyckatorca gpupmoit Challenge Classics —
HOBeJIMit fuck ¢ mpoussefennsamu Ceprest PaxMaHMHOBa BbILlIeN
B 2013 ropxy. o aToro Bomoauu samucan auck ¢ myspikoit lllymana,
Pasensa n CKPHGMHa, a ero 6onee paunuii - llloneHoBCKMIt — AMCK
ymocrouncst Harpagpl Choc de Classica v 11sTu 3Be3[i, IPUCBOEHHBIX
eMy xypHanom Diapason.

Alexei Volodin

Born in 1977 in Leningrad, Alexei Volodin studied at Moscow’s
Gnessin Russian Academy of Music, the Moscow Conservatoire,
and the International Piano Academy Lake Como. He gained
international recognition following his victory at the Géza Anda
International Piano Competition in Zurich in 2003. Acclaimed for
his highly sensitive touch and technical brilliance, Alexei Volodin
is in demand by orchestras at the highest level. He possesses an
extraordinarily diverse repertoire, from Beethoven and Brahms
through Tchaikovsky, Rachmaninov, Prokofiev and Scriabin, to
Gershwin, Shchedrin and Kapustin.

As Artist-in-Residence at the Mariinsky Theatre during the 2014-15
season, he gave five concerts, including the opening recital of

the season. He appears regularly with Valery Gergiev, including
performances with the Mariinsky Orchestra at Stockholm’s Baltic
Sea Festival, the Konzerthaus Dortmund, and Konzerthaus Vienna,
as well as with the Miinchner Philharmoniker, and the London
Symphony Orchestra. Recent highlights including concerts with

the Rotterdam Philharmonic Orchestra, SWR and NHK symphony
orchestras, Singapore Symphony Orchestra with Vladimir Ashkenazy,
Orchestre national de Lille, and Orquesta Simfonica de Barcelona.
In recent seasons Volodin has made his debuts at the BBC Proms
with the London Symphony Orchestra, and with the Swedish Radio,
Danish Radio, and BBC Symphony Orchestras, Maggio Musicale
Fiorentino, and Orchestra Sinfonica Nazionale della RAL

Alexei Volodin combines his career as a soloist with appearances as a
chamber musician, collaborating with the Borodin Quartet, Casals
Quartet, and Sol Gabetta. In recital, he regularly performs at Vienna’s
Konzerthaus, Amsterdam’s Concertgebouw, Paris’s Philharmonie,
the Great Hall of the Moscow Conservatoire, Alte Oper Frankfurt,
Tonhalle Ziirich, Madrid’s Auditorio Nacional, Barcelona’s Palau

de la Misica, and in London’s International Piano Series at the
Southbank Centre, and at Wigmore Hall.

Recording for Challenge Classics, Volodin’s most recent disc — solo
works of Sergei Rachmaninov — was released in 2013. He has previously
recorded a solo disc of Schumann, Ravel, and Scriabin, and his
earlier Chopin disc won a Choc de Classica and was awarded five
stars by Diapason.

Alexei Volodine

Né en 1977 a Leningrad, Alexei Volodine fait ses études a l'Académie
de musique Gnessine de Moscou, au Conservatoire de Moscou et

a la Fondation internationale de piano du lac de Come. Il fait son
entrée sur la scéne musicale internationale aprés avoir remporté le
Concours de piano Géza Anda a Zurich en 2003. Acclamé pour son
toucher d’une grande sensibilité et sa brillante technique, Alexei
Volodine est recherché par les plus grands orchestres. Il maitrise

un répertoire extraordinairement varié — de Beethoven et Brahms a
Gershwin, Chtchedrine et Kapoustine, en passant par Tchaikovski,
Rachmaninov, Prokofiev et Scriabine.

En tant qu'artiste en résidence au Théatre Mariinski en 2014-15,

il donne cing concerts dont le récital inaugural de la saison. 1 se
produit réguliérement aux c6tés de Valeri Guerguiev, notamment
avec lorchestre du Théatre Mariinski a Stockholm dans le cadre

du festival de la Mer baltique, au Konzerthaus de Dortmund et au
Konzerthaus de Vienne, ainsi qu’avec I'Orchestre philharmonique de
Munich et I'Orchestre symphonique de Londres. Autres prestations
récentes notables, il joue avec I'Orchestre philharmonique de Rotterdam,
les orchestres symphoniques de la SWR et de la NHK, I'Orchestre
symphonique de Singapour sous la direction de Vladimir Ashkenazy,
I'Orchestre national de Lille et 'Orchestre symphonique de Barcelone.
11 débute également avec I'Orchestre symphonique de Londres aux

« Proms » de la BBC, I'Orchestre de la Radio suédoise et celui de la
Radio danoise, I'Orchestre symphonique de la BBC, 'Orchestre du
mai musical florentin et 'Orchestre symphonique national de la RAL

Alexei Volodine méne une carriére non seulement de soliste mais
de chambriste avec le Quatuor Borodine, le Quatuor Casals et Sol
Gabetta. Comme récitaliste, il joue réguliérement au Konzerthaus
de Vienne, au Concertgebouw d’Amsterdam et a la Philharmonie de
Paris, dans lenceinte du Grand Hall du Conservatoire de Moscou,
de I'Alte Oper de Francfort, du Tonhalle de Ziirich, de 'Auditorium
national de Madrid, et du Palais de la musique de Barcelone, ainsi
qu’au Southbank Centre de Londres et au Wigmore Hall.

Volodine enregistre avec Challenge Classics. Son disque le plus récent,
qui réunit des ceuvres pour piano solo de Rachmaninov, a paru en
2013. Il avait auparavant enregistré en soliste des piéces de Schumann,
Ravel et Scriabine. Son disque précédent, consacré a Chopin, sétait
vu attribuer le « Choc » de Classica et cing étoiles de Diapason.

Alexei Wolodin

Alexei Wolodin, 1977 in Leningrad geboren, studierte an der Gnessin-
Musikakademie in Moskau, am Moskauer Konservatorium sowie
an der Internationalen Klavierakademie am Comer See. Sein
internationaler Durchbruch erfolgte, nachdem er 2003 beim Concours
Géza Anda in Ziirich zum Preistrager gekiirt worden war.

Alexei Wolodin ist berithmt wegen seines extrem sensiblen Anschlags
und seiner technischen Brillanz und ist bei allen erstklassigen
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Orchestern als Solist ein gesuchter Gast. Sein ausgesprochen vielseitiges
Repertoire erstreckt sich von Beethoven und Brahms iiber Tschaikowski,
Rachmaninow, Prokofjew und Skrjabin bis hin zu Gershwin,
Schtschedrin und Kapustin.

Als Artist-in-Residence des Mariinski-Theater gab er in der Spielzeit
2014/2015 fiinf Konzerte, unter anderem das Eréffnungs-Recital
der Saison. Er tritt regelméfig mit Waleri Gergjew auf, etwa bei
Darbietungen mit dem Orchester des Mariinski-Theaters beim
Ostsee-Festival in Stockholm, am Konzerthaus Dortmund und dem
Konzerthaus Wien, aber auch mit den Miinchner Philharmonikern
und dem London Symphony Orchestra.

Zu den neueren Highlights seiner Laufbahn gehéren Auftritte mit
den Rotterdamer Philharmonikern, dem SWR- und dem NHK-
Sinfonieorchester, dem Singapore Symphony Orchestra gemeinsam
mit Wladimir Aschkenasi, dem Orchestre national de Lille sowie dem
Orquesta Simfonica de Barcelona. In den letzten Jahren debiitierte
Wolodin bei den BBC Proms mit dem London Symphony Orchestra
sowie mit dem Schwedischen und dem Dénischen Rundfunkorchester
und dem BBC

Symphony Orchestra, dem Maggio Musicale Fiorentino und dem
Orchestra Sinfonica Nazionale della RAL

Allerdings ist Alexei Wolodin nicht nur Solist, sondern tritt auch als
Kammermusiker in Erscheinung, etwa mit dem Borodin-Quartett,
dem Casals-Quartett und mit Sol Gabetta. Als Recitalkiinstler ist er
regelmaflig im Wiener Konzerthaus zu Gast, am Concertgebouw

in Amsterdam, in der Philharmonie de Paris, im Groflen Saal des
Moskauer Konservatoriums, an der Alten Oper Frankfurt, in der
Tonhalle Ziirich, dem Auditorio Nacional in Madrid, dem Palau de la
Musica in Barcelona und bei der in London stattfindenden International
Piano Series im Southbank Centre sowie in der Wigmore Hall.

Wolodin steht bei Challenge Classics unter Vertrag, seine neueste
CD - Solowerke Sergei Rachmaninows - erschien 2013. Zuvor hatte
er eine Solo-CD mit Werken Schumanns, Ravels und Skrjabins
vorgelegt, seine Chopin-CD wurde mit einem Choc de Classica
ausgezeichnet und erhielt von Diapason finf Sterne.
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Cepreit babaan

IInanucra Cepre;{ Babasina BbICOKO LEHAT 32 SMOLUMOHAIbPHYIO
HaChIIIEHHOCTb, HEYKPOTUMYIO SHEPTUIO U YIUBUTETPHOE
pasHoo6pasue TeM6pa. Iy6okoe OHMMaHMe M MHTYUINASA
OT/INYAIOT €ro MCIIONIHEHMe CTHIMCTUYECKM 6OraToro perepryapa,
BKJIIOYAIOIL[ETO Ha CETOJ{HAIIHMIA IeHb 54 c}:oprennauuxﬂx
KOHIIEpTa. Babasu poaunca B APMCHMV[ B CEMbE MY3BIKaHTOB, €TO
nepBeiM yunTeneM 6611 Teopruit Capamkes. [TosgHee OH yumics B
MOCKOBCKOI KOHCEpPBATOPUM, I'TI€ €r0 HACTAaBHMKAMMU 6b11 Muxaun
TInernes, Bepa Topnocraesa u Jles Haymos. Briepsbie Bblexas 13
CCCP 3a py6exx B 1989 rofy, oH BCKOpe 3aBOEBaJI OJPAJ] HECKOIBKO
TIePBBIX IIPeMUii B KPYITHBIX MeXXYHapOIHBIX KOHKypcaxX. KoHTakTh!
M TaCTPO/IN OTKPLUIN €MY IBEPU 3HAMEHUTBIX KOHIIEPTHBIX 3a710B
Mupa, Bkmodas 3an [aBo B ITapike, Yurmop-xomnn B JIonzone,
Kapneru-xomn 8 Horo-Vopke, 3an Bapmasckoit dpumapmonuu, 3an
Mapunnckoro tearpa B ITerep6Gypre, Iepkynec-3an B MionxeHe,
Jupepxanne B llITyTrapre u MuOTME IPyTHE.

BabasH - yacThIil TOCTh My3BIKa/IbHBIX (ecTuBaeit B EBporne u
CIIA. B mione 2013 rosja MapTa Aprepux Ipuriaciia ero mpuHATh
y4actue B ee pectuBane «[IpoekT MapTsl Aprepux» B JlyraHo, B
IlIseiiuapum, rjae My3bIKaHTBI BMECTE MCTIONHSA/IM HEJABHO CO3/IAHHbIN
Babasnom 1uki nepenoxennit «Pomeo u Jkynbers» Ipokodnesa
1A [ByX posineit. BaGasiu cHoBa 6yner B JIyraHo B cesoHe 2014-15,
TIOMIIMO TOTO, YTO eMy IPEACTOAT BBICTYIUIAEHNA Ha (ecTUBae B
Bep6be u B ToHI0HCKOM YirMop-xorte. HelfaBHO OH Jla/m HECKONTBKO
KOHIIEPTOB BMECTe CO CBOMM O/IeCTAIMM y4eHNKOM JlaHunmom
Tpudorosbim — onu urpanu Illly6epra, Mouapra, Menpenbcona,
PaxmannnoBa, Pumckoro-Kopcakosa u IIpokodbesa.

Cepreit BabasH coTpygHNYaeT C TaKUMM fUpyDKepamut Kak FOpuit
Temupkaunos, Heame Apeu, Xanc Ipad, Tasun Pobeprcon, Tyran
Coxues u Kasumexx Kopp, a Takke ¢ BeyL[MMI OPKeCTpaMu MUpa,
BKovas JlongoHckuit cumdonmdeckuit opsectp, Knsnenpckmii
OpKecTp, OpkecTp MapunHckoro reatpa, Bapmasckuit
¢unapmonndeckuit opkectp, lloTmanxckmit cumMpoHndecKmsit

opkecrp bu-6u-cu, HatmonansHsiit opkectp JInws, JeTpoitrckmit
cuMoHmIecKuit opkecTp, Bantumopckuit cumdornyeckmit
opkecTp u cumponmdeckuit opkectp Hrro-Yopnp. C 2006 ropa on
HEOJTHOKPATHO C OTPOMHbIM YCIIEXOM BBICTYTIaJl BMeCTe ¢ Banepuem
TeprueBbiM, B 4aCTHOCTH, Ha MEX/TYHAPOITHOM decTuBae «3Be3ant
6enbIx HOYeil», MOcKoBCKOM ITacxanbHoM decTuBare, B Bapbuxane
(c JloupoHckM crmdonndeckim opkectpom), B Cankr-IletepGyprekom
Mapumackom Teatpe, Bomburom 3ame MoCKOBCKO# KOHCEpBAaTOPHH,
Tearpe Emuceiickux moneit B ITapyoke, Ha 3anbi6yprckom
decrusane u Ha leprueBckom pectuane B Porrepiiame, rje oH
6bur artist-in-residence.

Sergei Babayan

Hailed for his emotional intensity, bold energy and remarkable
levels of colour, pianist Sergei Babayan brings deep understanding
and insight to a stylistically diverse repertoire, which includes a
performance history of 54 concertos. Born in Armenia into a musical
family, Babayan began studying with Georgy Saradjev, later continuing
at the Moscow Conservatory with Mikhail Pletnev, Vera Gornostayeva,
and Lev Naumov. Following his first trip outside the USSR in

1989, he won consecutive first prizes in several major international
competitions. His engagements and tours have brought him to
pre-eminent international concert venues including Salle Gaveau

in Paris, Wigmore Hall in London, Carnegie Hall in New York,

the Warsaw Philharmonic, Mariinsky Theatre in Saint Petersburg,
Herkulessaal in Munich, Liederhalle in Stuttgart, and many others.

A frequent guest at music festivals in Europe and the US, in July
2013 Sergei Babayan was invited by Martha Argerich to her festival
“Progetto Martha Argerich” in Lugano, Switzerland, with the two
artists performing a newly-created cycle of transcriptions for two
pianos by Babayan from Prokofiev’s Romeo and Juliet. He returns to
Lugano in the 2014/15 season, alongside performances at the Verbier
Festival, and at London’s Wigmore Hall. Recently, he has been
performing as a duo with his star student Daniil Trifonov, giving

several concerts of the music of Schubert, Mozart, Mendelssohn,
Rachmaninov, Rimsky-Korsakov, and Prokofiev.

Sergei Babayan has collaborated with such conductors as Yuri
Temirkanov, Neeme Jarvi, Hans Graf, David Robertson, Tugan
Sokhiev, and Kazimierz Kord, among others, and with the world’s
foremost orchestras, including the London Symphony Orchestra,
Cleveland Orchestra, Orchestra of the Mariinsky Theatre, Warsaw
Philharmonic, BBC Scottish Symphony Orchestra, Orchestre
Nationale de Lille, Detroit Symphony Orchestra, Baltimore Symphony
Orchestra, and the New World Symphony. Since 2006, he has
performed with Valery Gergiev numerous times to great critical
acclaim, including appearances at the International Festival “Stars
of the White Nights”, the Moscow Easter Festival, the Barbican (with
the London Symphony Orchestra), in Saint Petersburg’s Mariinsky
Theatre, the Great Hall of the Moscow Conservatory, Théatre des
Champs-Elyseés in Paris, at the Salzburg Festival, and at the Rotterdam
Philharmonic-Gergiev Festival where he was artist-in-residence.

Serguei Babayan

Acclamé pour la puissance émotive et [énergie audacieuse de son
jeu haut en couleur, le pianiste Serguei Babayan ouvre de profondes
perspectives sur un répertoire d’'une grande diversité stylistique,
constitué entre autres de cinquante-quatre concertos. Né en Arménie
dans une famille de musiciens, Babayan est d’abord léléve de Gueorgui
Saradjev, avant de rejoindre le Conservatoire de Moscou ot il a
pour maitres Mikhail Pletnev, Vera Gornostaieva et Lev Naumov.

A la suite de son premier séjour hors d'URSS en 1989, il remporte
successivement le premier prix de plusieurs grands concours
internationaux. Il se produit dans les plus grandes salles de concert
internationales, dont la Salle Gaveau & Paris, le Wigmore Hall de
Londeres, le Carnegie Hall de New York, la Philharmonie de Varsovie,
le Théatre Mariinski de Saint-Pétersbourg, la Herkulessaal de Munich
et la Liederhalle de Stuttgart.

Serguei Babayan participe a de nombreux festivals de musique
européens et étatsuniens. Ainsi en juillet 2013 il est I'invité de
Martha Argerich a Lugano en Suisse ol est interprété, dans le cadre
du Projet Martha Argerich, son nouveau cycle de transcriptions
pour deux pianos du Roméo et Juliette de Prokofiev. La saison 2014/15
est marquée par son retour a Lugano, ainsi que par des prestations
au Festival Verbier et au Wigmore Hall de Londres. Récemment, il
sest produit en duo avec son brillant éléve, Daniil Trifonov, lors de
plusieurs concerts consacrés a la musique de Schubert, de Mozart, de
Mendelssohn, de Rachmaninov, de Rimski-Korsakov et de Prokofiev.

Serguei Babayan travaille avec des chefs dorchestre prestigieux,
comme Youri Temirkanov, Neeme Jarvi, Hans Graf, David Robertson,
Tougan Sokhiev et Kazimierz Kord, et en compagnie des plus grandes
formations orchestrales du monde, dont 'Orchestre symphonique de
Londres, 'Orchestre de Cleveland, I'Orchestre du Théatre Mariinski,
I'Orchestre philharmonique de Varsovie, 'Orchestre symphonique
écossais de la BBC, 'Orchestre national de Lille, /Orchestre symphonique
de Detroit, 'Orchestre symphonique de Baltimore et 'Orchestre
symphonique du Nouveau Monde. Depuis 2006, il a joué, a de
nombreuses reprises et pour le plus grand plaisir des critiques, aux
cotés de Valeri Guerguiev, notamment au Festival international des
« Nuits blanches » de Saint-Pétersbourg, au Festival de Paques de
Moscou, au Barbican (avec 'Orchestre symphonique de Londres),
au Théétre Mariinski de Saint-Pétersbourg, dans la Grande Salle du
Conservatoire de Moscou, au Théétre des Champs-Elysées a Paris,
au Festival de Salzbourg et au Festival Guerguiev de Rotterdam en
tant quartiste résident.

Sergei Babajan

Der Pianist Sergei Babajan wird nicht nur wegen seiner emotionalen
Intensitdt und erstaunlichen Farbtonungen gerithmt, sondern auch
wegen des tiefen Verstandnisses und der groflen Scharfsicht, mit
denen er ein stilistisch vielféltiges Repertoire interpretiert, das eine
Auffithrungsgeschichte von 54 Konzerten umfasst. Als Sohn einer
musikalisch engagierten Familie in Armenien geboren, studierte
Babajan zunichst bei Georg Saradjew und spiter am Konservatorium
in Moskau bei Mikhail Pletnew, Vera Gornostajewa und Lew
Naumow. 1989 trat er erstmals auflerhalb der Sowjetunion auf und
gewann nacheinander bei mehreren bedeutenden internationalen
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Wettbewerben den ersten Preis. Seine Engagements und Tourneen
fithrten ihn weltweit in die bedeutendsten Konzertsile, die Salle
Gaveau in Paris ebenso wie die Wigmore Hall in London, die
Carnegie Hall in New York, zu den Warschauer Philharmonikern,
ans Mariinski-Theater in St. Petersburg, in den Herkulessaal in
Miinchen, die Liederhalle in Stuttgart und viele andere mehr.

Als haufigen Gast bei Musikfestspielen in Europa und den USA lud
Martha Argerich ihn im Juli 2013 zu ihrem Festival ,,Progetto Martha
Argerich in Lugano, Schweiz, ein, und dort spielten die beiden
Pianisten einen Zyklus von Transkriptionen fiir zwei Klaviere, den
Babajan neu von Prokofjews Romeo und Julia angefertigt hatte. In
der Spielzeit 2014/15 wird er erneut in Lugano auftreten, aber auch
beim Verbier Festival und in der Wigmore Hall. Vor kurzem gab er
im Duo mit seinem Starschiiler Daniil Trifonow mehrere Konzerte
mit Musik von Schubert, Mozart, Mendelssohn, Rachmaninow,
Rimski-Korsakow und Prokofjew.

Zu den Dirigenten, mit denen Sergei Babajan bislang aufgetreten ist,
gehoren Juri Temirkanow, Neeme Jarvi, Hans Graf, David Robertson,
Tugan Sokjew und Kazimierz Kord, und spielte dabei mit fithrenden
Orchestern, etwa dem London Symphony Orchestra, Cleveland
Orchestra, Orchester des Mariinski-Theaters, Warschauer
Philharmoniker, BBC Scottish Symphony Orchestra, Orchestre
national de Lille, Detroit Symphony Orchestra, Baltimore Symphony
Orchestra und New World Symphony. Die zahlreichen Auftritte,
die er seit 2006 mit Waleri Gergjew absolviert hat, fanden bei der
Kritik stets groflen Anklang; dabei war er unter anderem beim
internationalen Festival ,,Stars of the White Nights* zu Gast, beim
Moskauer Osterfestival, im Barbican (mit dem London Symphony
Orchestra), im Mariinski-Theater in St. Petersburg, im Grofen Saal
des Konservatoriums in Moskau, am Théatre des Champs-Elysées
in Paris, beim Salzburg Festival und beim Gergjew-Festival der
Rotterdamer Philharmoniker, wo er Artist in Residence war.
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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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MAPUMCKUN TEATP

THE MARIINSKY THEATRE

LE THEATRE MARIINSKI

DAS MARIINSKI-THEATER

Mapuuckuiit TeaTp — OjMH U3 CTapeiiinx Tearpos Poccun. Vicropusa
€ro Co3flaHusA BefIET CBOE HavasIo OT yKasa Exarepunsr Bemkoit 1783
roga 06 YTBEPXKACHUM T€ATPATbBHOTO KOMUTETA /I YIIPAB/IEHNA
«3penuuaMn n MYSHKOI‘/‘I»‘ 3a BpEMSA CBOETO CylIeCTBOBAHMA OH
CMEHM/I HECKO/IbKO HasBauuii (Bonburoit Tearp, MapumHckmii Teatp,
TATOB, KupoBckuit TeaTp u BHOBb — MapuMHCKMIl), COXpaHss
CIIeHIYeCKIie TPaMLMM U IPEeMCTBEHHOCTD perepTyapa Ha
npoTsmKenuyt 6oree YeM {BYX cToneTuii. TpyIime TeaTpa MpuUHAIeXIT
YecTb IePBOTO MCTIOTTHEHIS TaKIIX orlep, kak «Crta cyzs6ni» [Ix. Bepm,
«Knssp Uropb» A. Boponuna, «bopuc Togynos» M. Mycoprckoro,
«IIckoButsinka» H. Pumckoro-Kopcakosa, «IInkosas gama» IT.
YaiikoBckoro. B Hayane XX Beka MapuuHCKuit TeaTp OTKPbUT A/
POCCHITCKOIT ITy6IMKN BepLIMHHOE IpousBefeHnue P. Barxepa —
TeTPaIOruI0 «KOHI:I.[O HM6€}1YH[‘8». u CEerofHAa 3TO e}Z[MHCTBeHHblﬁ
Tearp Poccum, B periepTyape KOTOPOTo IIpeJiCTaB/IeHa BCAA TeTPAJIOTH,
MCTIONIHAIONIASACA Ha A3bIKe opuruHana. Ha MapunHckoit ciiene
COCTOS/INCH MUPOBbIE IIPEMbepbI /IereHapHbIX 6aneros Ileruma:
«Cnsanas kpacaBuiia», «Ilenkynunk», «basagepkar, «PaitMonar.
VIMeHHO 371eCh Haya/mach BCeMUPHas C/IaBa, I0XKanyii, CaMoro
3HAMEHITOro pyccKoro 6aera - «Jle6egunoro osepa». Bcé

9TO «30710TOe» GA/IETHOE HAC/IE/UE COXPAHAETCS B pellepTyape
MapunHckoro TeaTpa 10 ceit jieHb. Bcero ke B perepryape TeaTpa
B HacToslllee BpeMs 6oree 80 orep PyCCKMX 1 eBPOIEeNCKIX
KkoMIo3uTopoB (0T «)KusHu 3a napsi» M. DIMHKY, MUpOBast IpeMbepa
KOTOPOTO COCTOANACD Ha ClieHe Torfa emé bompuroro Tearpa B 1836
roxy #o «Bparbes Kapamasobix» A. CMeKoBa, MUPOBast IpeMbepa
KOTOPBIX Tpomiia B MapumsckoM Teatpe B 2008 ropy) u 59 6aneto
(ot 6aneros M. Iletuna go 6anero k. Bamanunna, Y. ®opcaiita
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 a 1783, année ot 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 nen 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 siécle, 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 loriginal. 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
Théatre 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 Grofle einen ukas erlief3,
eine kaiserliche Anordnung, und ein Komitee fiir die Leitung von
»Inszenierungen und Musik® billigte. Seitdem hat die Truppe zwar
haufiger 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 Mdchen 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 legendéren Balletten getanzt:
Dornréschen, Der Nussknacker, La Bayadére, Raymonda. Und von
hier aus trat das wohl berithmteste russische Ballett aller Zeiten zu
seinem Siegeszug um die Welt an: Schwanensee. Dieses gesamte
»goldene Vermichtnis“ wird im Mariinski bewahrt. Zum Repertoire
des Ensembles gehoren gegenwirtig tiber 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®OHUYECKUN OPKECTP
MAPUMHCKOI'O TEATPA

THE ORCHESTRA OF THE
MARIINSKY THEATRE

LCORCHESTRE SYMPHONIQUE DU
THEATRE MARIINSKI

DAS SINFONIEORCHESTER DES
MARIINSKI-THEATERS

CUM®OHNYECKNY OPKECTP MAPUMHCKOI'O TEATPA -
OJIH M3 CTApEINX My3bIKaTbHBIX KoieKTnBoB Poccin. Ero
ucropusi BocxopuT K Hadamy XVIII Beka, ko BpeMeHY BOSHUKHOBEHMs
NIPUABOPHOI MHCTPyMeHTanbHON Kamnemnbl. B XIX cronernn
Ba)KHEJIIIYIO PO/Ib B CTAHOBJIEHM) OPKecTpa MapumHCKOTO TeaTpa
ChITpaja IeATETbHOCTh 2. HaﬂPaBH]/IKa, BO3ITIaB/IABLIETO OPKECTP
Goree momyBeKa. BEICOKIIT ypOBeHb OpKecTpa He pas OTMedait
CTOSIBINME 32 €TO My/THTOM MUPOBbIe 3HaMmeHnTOCTHN — I. Beprmos,
P. Barsep, I. ¢pou Bronos, I. Manep, A. Huxuu u ip. B coBerckoe
Bpems 671ecTsIMe TPAJULIMY IPOTO/DKIUIN TaKye JUPIDKePBI, Kak
B. Ipannmnnkos, A. ITasosckuit, E. Mpasunckuii, K. Cumeonos,
10. TCMMPKHHOB. OPKCCTPY TIPUHATIEXKNUT YE€CTD IIEPBOTO VICIIOTHEHNA
MHOTUX OIIEPHBIX 1 6ajeTHBIX HPOMSBe}Z[eHMﬁ JaifkOBCKOTO 1
TIpokodnesa, onep Imnuku, Mycoprckoro, Pumckoro-Kopcakosa,
6aneros Acadpena, lllocTakoBiya, XayaTypsHa.

C 1988 roga opkecTp MapuIHCKOTO TeaTpa BO3IaB/sAeT Bamepuit
Teprues — My3BIKaHT BBICOYAIIIETO K/TacCa, BEMYIUIT MPOKYIO
My3bIKa/TbHO-06eCTBEHHYIO JIeATeNbHOCTD. C MPUXO/[OM Ma3CTpoO
Tepruesa penepryap opkecTpa CTPeMUTENbHO PACIIMPUIICS U
cocrapnset Bce cumdonuu [Ipoxodnesa, lllocTakosnda, Manepa,
Berxosena, PexBuembr MouapTa, Bepau, TuieHko, npousseeHns
Crpasunckoro, lllenpuna, Iy6aitgymiHoit, MOTOSBIX POCCHIICKIX 1
3apy6eKHBIX KOMIIO3UTOPOB. OPKECTP BBICTYIIAET C CUMMOHMIECKIMIL
niporpammamu B EBporte, Amepuke, Anonnu, Asctpamm. B 2008 romgy
opkecTp MapumHCKOro TeaTpa 1oj| yrpasjeHnem MascTpo lepruesa
BOILIIE/I B TOI-/ACT 20 Ty 4IUMX OPKECTPOB MMUPA, OIyOIMKOBAHHbII
B KypHane 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,
amusician 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 a 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. Clest a cet orchestre que lon 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 larrivée 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 Théitre 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 zihlt 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
Népravnik tiber fiinfzig Jahre lang die Geschicke des Ensembles leitete.
Die erstklassige Qualitit des Orchesters erkannten auch damals
fithrende Musiker an, die bei dem Klangkérper 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
zédhlen 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

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

#%%%)2 PERFORMANCE **%* SONICS
‘this generously filled SACD disc is essential listening’ SA-CD.net

‘Denis Matsuev is dazzling wherever digital dexterity is required’ Classics Today

‘Impressively precise articulation from [Matsuev] ... but he is also able to play with sensitivity
and delicacy where that is required ... the Mariinsky Orchestra is in excellent form in both these
performances ... this release is recommended’ Fanfare

SACD MARO0549 (822231854920)

RACHMANINOV PIANO CONCERTO NO 1
EN'S STRAVINSKY CAPRICCIO SHCHEDRIN PIANO CONCERTO NO 2
O Snov e DENIS MATSUEV, VALERY GERGIEV MARIINSKY ORCHESTRA

\h"sr\:
"‘”‘s : **%*% PERFORMANCE *#*#%% SONICS (MULTICHANNEL)
‘Since the performances and recordings are uniformly excellent, this is a most satisfying programme ...
Valery Gergiev and the Mariinsky Orchestra seem to be fired by Matsuev’s enthusiasm ... HRAudio.net

LA CLEF DU MOIS Res Musica
**k*k Pizzicato
**x% Classica

SACD MARO0587 (822231858720)

MUSSORGSKY PICTURES AT AN EXHIBITION, SONGS & DANCES OF DEATH,
NIGHT ON BARE MOUNTAIN
FERRUCCIO FURLANETTO, VALERY GERGIEV MARIINSKY ORCHESTRA

‘ nzﬂn ;5,,,, s*

{"‘L»?é‘;,;/ﬁgc, l' PERFORMANCE *#**%* (SONGS & DANCES) ***% (PICTURES, NIGHT ON BARE MOUNTAIN)
%

\‘A‘) VALERSSR:
G

RECORDING *#¥*% BBC Music Magazine

SOUND 10 INTERPRETATION 10 Crescendo Magazine
s%xk%V2 All Music

sk Sinfini Music

*kskx Classica

SACD MARO0553 (822231855323)

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

ICMA NOMINATION 2013
LA CLEF DU MOIS Res Musica
s*xkk Audiophile Audition

\ . RECORDING **#*#¥% ‘among the best currently available ... superb playing ... these performances
\ N\, are exceptional’ BBC Music Magazine

e ,. SACD MAR0509 (822231850922)
oa"a

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

TOP 10 TCHAIKOVSKY RECORDINGS & RECORDING OF THE MONTH
‘Matsuev’s Tchaikovsky No 1 is thrilling, the work’s drama excitingly to the fore’ Gramophone

IRR OUTSTANDING International Record Review
PERFORMANCE #**#¥*% RECORDING *#¥*% BBC Music Magazine
*%¥%Y2 SA-CD.net

SACD MAR0548 (822231854821)

o)
a2
R

5
Z3150"

Pyyga
i

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

ESSENTIAL WORK BBC Music Magazine
ARTISTIQUE 10 TECHNIQUE 10
ClassicsTodayFrance

***%% a magnificent performance’

Classic FM Magazine

SACD MARO0505 (822231850526)




