


2 SYMPHONY NO 7

DMITRI SHOSTAKOVICH / IMUTPUN IIOCTAKOBUY (1906-1975)
Symphony No 7 in C major, Op. 60 / Cumdonus Ne 7, «JIeHMHrpafcKas», 40 MaXKop, co4. 60

i Allegretto - Moderato - Adagio
ii. Moderato (poco Allegretto)

iii. Adagio - Largo - Moderato risoluto

iv.  Allegro non troppo — Moderato

Total duration / O6wee spems 3eyuanus 82’21

28°45”
15’30”
19°03”
19°03”
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«M1 CO MHOIO MO “CEJJbMAS”»

Jleonup lFakkenp

Boiina. Poccusa. Bropas Muposas BoitHa, KOTopyio B Poccun
Ha3bIBaIOT Benukoii OmeuecmeenHoll, CTOMTA HALlEMY HApOTy
JIBaJILIATV CEMVI MUJITMOHOB Xu3Helt (v 9Ta udpa He ABNAETCA
OKOHYaTenbHOI). CTpaHa IepeXuia KPyITHEIyio rekatoM6y B
cBoeit ncropun. VI Tem 6oree HEOXKMTAHHBIMU BBITIAAT CTPOKM
pycckoit moaTecchl BoeHHbIX 71eT Onbru Beprronbir: « Takumu mol
cuacmausvimu Oviéanu, //Taxoii c606000ii 6ypHoro dviuianu, [/9mo
8HYKU 103a6U008aU 6 HAM». B Te TOBI HALI MUP YIIPOCTIIICS, B
HeM OCTA/IKCh JIMLIb «MbI» 1 «OHI» (Bparu, rpO3yBIINe
YHUYTOXEHMEM), a €C/TU BOCIIONIb30BAThCSA C/I0BaMy hutonora
JInpyu IvH36ypr — elile OJHONM BBIJAIOLIENCS KeHIMHbI-
CBUIETENILHUIBI U3 6710KaHOTO JIeHMHTPa/a — «KU3HD
PACHUCMUNACH OM BCAKUX 3AMEHUMENell U MUCHUPUKALUiD .
Tlocne mecATHIETHII TAPANIM3YIONIEro CTpaxa yenoBek B COBETCKOI
Poccun obperan camoro cebst B MCIIBITAHUSAX BOIHBL. VI ecrn
cynbba moc/ana HaM reHNaabHO OfJAPEHHOTO KOMIIO3UTOPA, TO

OH JIO/KeH GbIT MY3bIKalbHO BOIUIOTUTH TIOfI06HOE ouuujeHe

u o6pemenue. VI 910 ciemano um. Peus upget o JIMurpun
Jmurpuesnde lllocrakoBude u ero CegpMoit cuMOHMM.

IllocrakoBmy. B 1941 rogy emy 6bUTO TPUALATD IATD 71eT, U 1940-¢
TOJIbI CTa/IM €T0 TBOPYECKUM 3eHUTOM. JJOCTaTOYHO Ha3BaTh /iBe
cumonnn llocrakosuya: Cenbmyio (1941) u Bocbmyro (1943),
KPYIHeJiINe y HETO He TONBKO II0 IIPOJO/DKUTENbHOCTH, HO 1 110
nyxoBHOMY MaciTaby. B Torgamnem mupe 65110 HeMano
3aMeyaTe/IbHBIX KOMIIO3UTOPOB, HO KTO-TO U3 HUX 3aMO/TYaTI,
YCTpallleHHBIi1 PealbHOCTBIO BOJHbI, KTO-TO He HaXOAU/T
MOTUBALMY [/Isl KPYITHOTO TBOPYECKOTO JIefIa, B TO BPEMs Kak
nckyccrso IllocTakoBuya ApKO BHICBETU/IOCH, YepIIas CUIBI I
MOTHMBBI B COOBITHSIX, [IEPKMBAEMBIX €I0 CTPaHoiL. Bo Bcsikom
CITydae, MIPOBOIT My3bIKa/IbHbIII CMHOICKC 1941 Tofja He JlaeT HIYero
6oree 3HaUMTENTBHOTO, YeM CefbMast cuMmdonns IllocrakoBiya.

Wcropus u nerenpa Ceppmoit. ITapTurypa 6bia HanmmucaHa ¢
HeOObIKHOBEHHOIT GBICTPOTOI!, XapaKTePHOI! [i/I HAlllero
KOMIIO3MTOpA: TPY IIepBbIe YacTu B ceHTA6pe 1941 rofa, 1 TONbKO
uHAT TPUIITOCh OTNOXUTH [0 AeKabps. ITo OKOHYaHUM BTOPOIi
gacTu cuMbonyy [IMuTpuit IMUTpUEBNY 06PaTUIICA MO Pajinio K
sxutensam Jlennnrpaza. ITo MPOM3OLIIO Yepes AEBATD IHEl mocre
TOTO, KaK 6710Kajja OTpe3asa ropoyi oT cTpamsl, u Illocrakosiy
TOBOPMII O CBOElT paboTe, YTO6bI OAIEPHKATD KUSHEHHbIE CHIBI
COOTEYeCTBEHHUKOB. 3aMVCh BBHICTYTIIEHNA COXPAHUITACh, M MBI ee
HEOJTHOKPATHO C/TbIIIA/IA B {HY 67I0KA/IHBIX TOROBIINH. «dac Ha3ad
L 3AKOHHUTL NAPIUMYPY 61MOPOLL HACTU MOe20 HOB020 CUMPOHUHECKOZ0
COUUHEHUS. ..» BbICOKMIA, CPHIBAIOLIMIACS TO/IOC 3TOTO TeHNA/TbHOTO
4e/oBeKa MO-IPEXHEMY TIOTPACAeT.

TIpembepa Cegpmoit cumbornu cocrosnach B Kyitobirese (Hpme
Camapa) 5 mapra 1942 roa oy ynpaeneruem C.A. Camocypa.
HayueHHbIi1 ONBITOM MHOTOKPaTHBIX Haya/IbCTBEHHBIX 3aIIPETOB,
aBTOP Ha PENeTUINAX MOBTOPsAN: «OHA He NOHPABUMCS, OHA He
noupasumcs». Ona monpasunack. OHa NOTpsAC/IA CTymarTenesit
npembepbl. «Bcex 6usa dposico»,- BeriomuHar 6anermeiicrep PB. 3axapos.

TlapTuTypy OTHpaBU/IM 32 Py6EX MO HEOOBIKHOBEHHOMY
mapuipyTy: Kyit6pies - Terepan — Kacabnanka — JIoHI0H.
Buorpadsi lllocTakoBiya MHOTOKPaTHO ONMCBIBA/IA 3TO

My TelIeCTBUE — PABHO KaK ¥ «OUTBY AMPIIKEPOB» 3a IIPABO
aMepUMKAHCKOIT peMbepbl counHenusA. OHO TpeficKasyeMo
nocranock Aptypo Tockauuuu ¢ opkectpom NBC: koHnepT 13
papuoctyuu 19 mrons 1942 rofa TpaHCIMPOBAJIM THICSYM CTAHIINI
3amagHoro nomymapus. K aromy Bpemenu Cepmas cumdonms,
Ha TUTYJIe KOTOPOIt CTOANIO aBTOPCKOe MocBsuleHne «[opody
Jlenunzpady», npuo6pena HeopuianbHOe HasBaHue «/leHuHpadCKas»
(yrBeppuBIeecs: mosxe). O KadecTBe NCIIOMHEHNS TIOUTH He TyMarmt —
€ro rapaHTUPOBA/T ABTOPUTET JUPIDKEPA M OPKECTPa, 3HAYEHME XKe
CaMoTo COOBITUA ABHO BBIXOJIUJIO 33 MPEJIe/IbI My3bIKaTbHOTO
McKyccTBa. ITa MapTUTYPa CTana aHTU(AIINCTCKIM CUMBOJIOM, &
ee COTBOpEeHIe, PaCIpOCTPaHeHNMe 1 YCIeX OBICTPO Ipuobpenu
OTTEHOK JIeTeH ibl. ey OMOT TaKO¥ BBIJAIOLINIICA aKT, KaK
npembepa CenbMoit B Jlenuurpage 9 asrycra 1942 roga. Ilox
ynpasnenuem K.JI. Onuac6epra urpamm MysbIKaHTBI, CyMeBIIe
BBDKUTD B O7IOKMPOBAaHHOM TOPOJie.

MARIINSKY

Cmbicr, cioxeT, popma. Baayane IllocTakoBUY XOTeN CAeNaTh
cBoto CebMYI0 OJHOYACTHOI CM(OHIYECKOIT T09MOit. B

UTOre Mpeanovesn TPaJZ[M]_H/[OHH]:!ﬁ ‘[eTblpeXLIaCTHb!ﬂ LUK,

HO B HEM OKa3aJlach rpoMa/iHas mepsas yacth (Allegretto,

TI0 BpEMEHU — TPeTh CUM(OHI), COETMHNBIIAs T/TABHbIE

CMDBICTIBI 3TOTO COYMHEHNA, MPEACTABMBIIAA €TO SByKOBOﬁ

COCTaB. BECKOHq)}lMKTH&F[ Ma)XKOpHas 9KCIIO3ULNA — 3TO

Mupmm HU3HD, HO MCCIEMOBATENN TABHO 3aMETU/IN, YTO YKe
3[eCb CbOpMV[PYeTCﬂ «T€Ma HalIeCTBUA», UTO 3710 YHe A6UN0CD.
Haunnaercs JI[BSHaJIU_!aTMMMHYTHbIﬁ BMU30J, eAMHOITIaCHO
HasbIBaeMblit «HaurecTBueM». Ha nporskennn 356 TakTos

cTy4uT Mablit 6apaban. «TemMa HalleCTBUSA» 3aIIOMIHAETCS

cpasy, TaK OHa mpocTa. [lo CUX IOP MILYT ee MPOO6Pas, XOTs €
CaMOro Havana yrajann Heit IIAHCOHETKY M3 ONMEPETTHI . Herapa
«Becemas BJJoBa» 1 3TO CXOICTBO MCYePIbIBaeT Ipo6nemy. 3ech
MapumpyIoT HE TOJIbKO 3aXBaTYMKMY, 3/1€Cb MapIIMPYIOT TIOMIIEHBI,
TiepeMasbIBarole BCEX U BCA paiyt BIaCTH >KECTOKOIO M II01II0ro
60nbULUHCMBA, TOTO CAMOTO GONIbULUHCMBA, KOTOPOMY Y cebs B
crpaHe GeureHo conportussiacs Jvurpuit llocrakoBudy.

OpuHHAZIATh pa3 BapbUPYETCA 9TA TeMa, MEHAA IIOTHOCTh
3By4aHys1. HeM3MEeHHBIMIU OCTAOTCS PUTM M MaKOPHAsl TapMOHMS.
Tlocnepuss npuoGperaeT CUMBONMYECKOE 3HAYEHME. DTO «MAHOP
3na», yragaunbiit yxxe H.A. Pumckum-Kopcakosbim B «Ceye npu
KepxeHue» (13 orepsr «CkasaHne o HeBuanMoM rpage Kurexe»)
U TIOABJIATONIMIACS TIOUTY BCAKMIT Pa3, KOTAA PYCCKas My3bIKa JlaeT
KapTUHY BPa)XeCKOTO BTOP)KEHIIs, @ y Hee ObIIO MHOTO II0BOJIOB
JIaTh TaKylo KapTuHy! KyMbMUHALMOHHBIM COOBITHEM JIeNTAeTCS
TniepBas MOJY/ALMSA B MIHOD ¥ TIOAB/IEHIE TeMBI, KOTOPYIO o6 0it
CIIylIaTeNb 3aX04eT HasBaTh «memoii omnopa». Ho 3a sTum He
moC/IeAyeT Hit 0TIopa, Hut mobeasr. Haunnaercs 48-TakTHOE COMTO
arora. Or0 pexsuem, u xorsa lllocTakoBwd roopur: «Kak mHe
30ect Obiu HyHHbL C7106a», HUKAKME CTI0BA He CMOIIM GBI yCHINTD
HEO6BIKHOBEHHYIO BBIPA3UTETLHOCTD MY3bIKM.

Kaxim MoXeT 6bITh IPOFO/DKeHMe CMGbOHII ITOC/e TAKOI! MepBoit
vactu? Bropyro yacts, Moderato (poco allegretto), Mbl 661 HasBam
«MUXUM CKePU0»; 3]1eCh TIPe06IaaloT MATKME MUHOPHBIE KPACKI 1
KamepHble 3ByJans1. Ho ¥ y 3Toif YacTy ecTh CBO€ «HANIeCTBHE»:
BHE3AITHO MOAB/IAETCA MEPHBII PUTM U CONMPYET KPUK/ITUBDIi
KIIaPHET-IMKKO/O. PasyMeeTcs, 9T0 He CTPAILNT TaK, KaK «HalleCTBIe»
B mepBoit yactu. K mecty 6yzeT ckasaTh, 4TO 0COGEHHO I[eHAT
BTOPYI0 YacTb CebMOit CHMGOHIIN Te CIyIIaTeN, KOTOPhIM ee
TiepBast YacTh KaXXeTCsA CIMIIKOM TI/IaKaTHOI.

To >xe orHOCcuTCA 1 K Adagio — Tperbeii yacTi. OHa Heo6XouMa
B ILJMIKJIE 11, BMECTe C TeM, 00/1ajjaeT BbICOKOII CAMOCTOSATENbHOI
LieHHOCTBI0. XOpa/l B HAYa/IbHBIX I 3aK/TIOYNTENbHBIX TAKTAX,
LIMPOKast «GaXMaHCKast» AKKOPAVKA Y CTPYHHBIX: 3TO BOCIIPUHIMAETCS
Kak 0 dap Obl, XOTsI MBI 3HaeM, 4TO
IllocTakoBMY HY TOT/IA, HY TIOTOM He ObII IePKOBHBIM Y€/IOBEKOM.
Ho Xy[lo)XHUK MCKaJl U Hallle]l HEKOe 8bICOKOE (1080, CTIOCOGHOE
NPOTMBOCTOATH CMATEHMIO 1 cTpaxy. OHY HATIOMUHAKOT O cebe

u B Adagio — Tam, I/ie y AyXOBBIX HHCTPYMEHTOB IJET KAKOe-TO
37I0Belllee TAHTO IO CUHKONMPOBAHHBI aKKOMIIAHEMEHT
cTpyHHBIX. Heysxenu aTo ToXe «HallecTBMe» — B TPETHii pas?

W Bot — ®unan, Allegretto non troppo. Koxeuso, B Takoit cumdonmm
OH 6bI/I TPYAHOIT IPO6/IEMOiT XOTS 6bI U3-32 OTPOMHOIT HETATUBHOM
SHepruu nepoii yactu. Jlats mobenHsiit anodeos? llocrakoBuy
3TOro He caena. OH JIo KpaeB HATIOJTHI (pUHA/IbHYIO YaCTh HOBBIM
MY3bIKa/IbHBIM MaTE€PUAJIOM, YTO M OKa3a/I0Ch IYYIINM PEIIeHNEM.
3amevarenbHa capabanda B Cpe[IHEM pasJierie; ee CTPOrue OuepTaHus
BBI3BIBAIOT B IIAMATY OG/IMK BEMKOrO TOPOJIA, @ 3TO He YacTo
npoucxonuT B CebMoit cuM(OHII, HECMOTPS Ha €€ MOCBAIIEeHMeE.
Hens6e)XHb! peMUHUCLIEHIUY TIEPBOIT YaCTH, HATIPUMED, «MAXKOP 371a»
(B xope). Ho BIIONTHe 0)X1jlaeMoe BO3BpallleHNe ee HadaTbHOI TeMBbI
3acTaByIAeT Ce6s KIaTh. A KOT/Ia OHa, HAKOHEI, TIOSB/IAETCS,
ourymenus TpuyMda He BosHukaeT. CIMIIKOM BETNKO HAIIPsDKEHMe
MY3BIKI, @ ee MaXKOP C/IMIIKOM HACTOYMBO HATIOMMHAET O SKECTKMX
3BYYaHNAX TIEPBOIl YacTH.

Orxmuk. Cnen. Bemrune. CoBpeMenHnky otsetau CebMoit
cumonnu IllocTakoBuya YyBCTBAMM B INMPOKOM JIMAIIa30He: OT
ﬂOTpﬂCeHVlﬂ Ao HC}JOYMCHMH, n4yeM HCMOKP&TM‘{HCC Gblﬂ CﬂylﬂaTCﬂb,
TE€M 4Yallle OH UCTIBITbIBAT nepBoe ‘lyBCTBO, ayem 6)’[[/[)K€ CTOAN K
9MUTE — BTOpPOE. Ectbn €III€ OTHO JIeJIEHME, COXPAHAIIIEEC 1O CUX
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TIop: CTymaTenb Ha 3amajie oTHocuTcA K CefibMoit cumdormm
KpuUTITIHee, 4eM Mbl B Poccun. Hekoero npefiena Helo6poykeNaTebcTa
JOCTUT KPYIIHbIIA 3aTIa/{HbII 3HATOK PYCCKOI MY3bIKHM, KOT/[a
Hanmcan o CefibMoit: «O6POCIINIT IIEPCTHI0 MAMOHT U3 COBETCKOI
Be4HOIT Mep3/10Thl». A 11 Hac CefibMasi €CTb TO/IOC Hawelt o61eit
Cy}lb6bl, M KOT7]a MbI 3a/Ta€MCsA €CTECTBEHHBIM BOIIPOCOM: KO U
20e comeopun 36yx060ii cumeon 1940-x 20006, onycmowmusuwiux 6
Hauieli cmpane Kaxuoyio cembio, Kaxviii 00M, TO BO3MOXKEH JINIIb
opuH otseT: IllocTakosuy B CerbMoit 1 BoceMoit cumdonmsx.

...91y cTpody A.A. AXMaTOBa BK/IKOUM/IA B OKOHYATEbHYIO
penaxiyio «I1oamvt 6e3 eeposi»: «V co mHoto mos “Cedvomas”, //
Tonymepmeas u Hemas, //Pom ee ceeden u omkpwim, //Cnosto pom
mpazuteckoti macku, //Ho on ueproii samasan kpackoti //V cyxoro
3emneil Habumy. Eciu 3pech 4to-HMbYAb HYXK/aeTCsA B 0GBACHEHMSAX,
TO MBI CKaXKeM, 4T0 peyb upeT o CebMoit cuMpoHNM, IpuHecIIe
ce6st B KepTBY 0QUIMAIbHOI KYIbType, Aabbl BCe y3HAIIL:
aTMocdepa Hameit xu3uy B 1940-x rogax 6b1ma aTMochepoi
CMepTEeNbHOI YTPpO3bl. A JIBE MOC/IE/IHIE AXMATOBCKME CTPOKM
03HAYaloT, YTO cBOMX TaitH CeabMas cuM(OHNA O KOHIIA He
packpbina. Ho 3aKkoH4iM OT cebs: ecrut ee ChIrpaioT BIOXHOBEHHbIE
MY3BIKaHTBI, TO OHa CKaXXeT BCE, YTO XOTe/1a CKa3aThb.

O.0. IOCTAKOBIY

Jleonnp lakkens

Imurpuit [Imurpuesny [locrakoBud pogucs 25 ceHTsa6ps 1906
ropa B Iletep6ypre; o OBUT OHUM U3 TPEX [ieTell B CeMbe IMHOBHIKA.
PerynsapHo 3aHUMATbCA MY3BIKOI HaYasl B IeBATUIETHEM BO3pacTe.
B rpunaamath ner nocrymun B Ilerporpazckyro (ITerep6yprekyio)
KOHCePBaTopHMIio B kyacc Kommoauiu npodeccopa M.O. IllTeiin6epra,
yuenuka u 3414 H.A. Pumckoro-Kopcaxosa. IennanbHoe fapoanue
CKa3bIBA7IOCh C TIepBbIX JKe Iaros IllocTakopiya-koMIOsuTOpa, TOTAA
KaK 06yueHye B paMKaX KOPCaKOBCKOII IIKO/BI CIOCOGCTBOBATIO €ro
GrecTAIIelt TEXHNYECKOI OCHalleHHOCTH. B 1923 rofry KoHcepBaropus
6bI/Ia 3aKOHYEHA 10 KOMITO3UINI, a B 1925 rofty — 1o doprenuano (y
npodeccopa JI.B. Hukonaesa). Haupbiciuye JOCTIKeHNsA paHHErO
TBOpYecKoro nepuopa — Ilepsas cumonns (1925) u onepa «Hoc»
(o H.B. Tororo, 1928). STy napTuTypsl BOOpa B ce6si BCHO HOBUBHY
PYCCKOTO MY3BIKa/IbHOTO aBaHTap/ia ¥ BMECTE C TeM 06HAPY KU
YepThl IPaMaTU3Ma BIIIOTh JIO TPAreAMiTHOCTH, TI03)Ke COCTABUBIIIEN
Benmune u cnasy llocTakoBuya-XynoxxHMKa.

Py6exxom spenoctu crana omepa «/lefu Mak6eT MiteHcKOro yesga»
(mo H.C. JleckoBy, 1930-1932). OHa BbI3BajIa pe3KyI0 06CTPYKIIIO
CO CTOPOHBI B/IACTE! IIOC/Ie TOTO, Kak omnepy ocymt VI.B. Cram,
nOGbIBABIIIMIT HA CTIEKTAKJIE Yepes JIBa rojia oc/ie pembepsl. Hamo
JlyMaTb, 4TO THEB IMKTaTOPA BbI3BA/IM HE TOTBKO IPOTHYECKIE
CIIeHbI OTIePbI, HO U (DMHA/IBHBII ee aKT, PUCYIOLINIT KAPTUHY PYCCKO
KaTOPIH, TO eCTh GYAYILIEro, KOTOPOe CTA/MHCKMIL PEXXIM YTOTOBI
3HAYMTENHHOI YACTY CBOETO HAPOJa.

TpaHaM03HBIM (1, MOXKET OBITh, HETIPEB3OIIEHHBIM) B3/IETOM
IllocrakoByya B cMM(OHIUECKOM TBOpYeCTBe cTama YerBepTas
cumbonnus (1936), cHATas aBTOPOM C MICIIONHEHNA 1 BIIEPBbIe
HY6)'H/[‘]HO TIOKa3aHHaA CITyCTA ABAJILATD IIATD JIET. ﬂpaMaTyprmqecKoﬁ
OCbIO CMM(I)OHI/H/[ ABNAETCA COYETaHUE arpeccum{oﬁ «MY3BIKM 371a»
U TIOAYEPKHYTO 06])[}16[{]'[0'71 «MY3bIKI 6bITa». BBIT Kak nuTarenbHas
CpeJia )KeCTOKOCTH, «My3bIKa 3/1a» KaK BOIUIOLIEHME PeaTbHOCTH — BCE
970 6b110 y lllocTaKoBMYA He CTONBKO IeHMaIbHOI napadpasoit
Marepa (Kak CYuTan MHOTHe), CKOJIbKO HOBBIM CTIOBOM B MIPOBOM
CUMpOHNYECKOM TBOPYECTBE, IPUHAINEKALINM PYCCKOMY
xommo3uTopy XX Beka.

BpeMeHCM HaMBBICUIETO ITO/IbeéMa OKa3aaucCh 1 IllocrakoBuya
1940-e roppr. Takue counnenus, kak CeppMas 1 Bocbmas cumpornn
(1941, 1943), Bropoe doprennannoe Tpuo (1944) cremamuch
6ECCM€pTHblMI/[ CBUETE/IbCTBAMM O JIFOAAX IO THETOM BOJIHBI U
Teppopa. Becp MMP YC/IBILIA 3TU CBUJIETENBCTBA, a CCI[bMaH
cumonms (0co6eHHO ee MepBast YacThb C 12-MUHYTHBIM «3MU30/I0M
HAllleCTBMA») HABCET/]a OCTA/IACh BOILIOIIEHMEM PYCCKOTO [[yXOBHOTO
crounmsma. B sxushu IllocTakoBuya ycrokoeHue JO/DKHO 66110
HaCTyNIuUTb I10cne BOJIHBI — HO HE HaCTYyIINIIO, 160 BO30OHOBIMICH
MJEONIOrMYIECKNE aTaK/ Ha KOMIIO3UTOpa (ﬂapTMﬁHOE TIOCTAaHOBJ/ICHIE

1948 rojia o coBeTcKoit Mysbike). B 1953 ropry on et [lecsityro
CcuMOHMIO, B KOTOPOIT OTXOJUT OT TPAKTOBKM CHMMOHNIECKOTO
JKaHpa KaK MCTOPUYECKON Tpare{uu, IperoYnTas TOIKOBaTh ero
B aBTOGMOrpaduyeckomM maHe. B JlecsiToit mosBseTCs 3ByKOBast
monorpamma DEsCH («[I. IL», «Imutpuii IllocTakoBu4» ), KOTOPYIO
KOMITO3UTOP He Pa3 IOBTOPUT B MOC/TEYIONUX COUMHEHUAX.

CepennHa 1950-X — Hayano 1960-X rojioB CTa/M HEJIErKMM BpeMeHeM;
BIIeYaT/IeHne Takoe, yTo IllocTakoBUY «TepsieT JOpOry» MIy UIeT
HOBBI€E Iy TU: OH COYMHSET KAMEPHYIO MY3BIKY (BbIfe/seTCst
McroBefanbHeLt BocbMoit kBapTet, 1960), muieT mporpaMMHbIe
cumconnu (OpmHHaaIaTyI0, [IBeHanuaTyo, 1957, 1961). HaunHaerca
V3HYPAIOIIASA U JI0 KOHIIA He pasraJlaHHas KOCTHAsA 607e3Hb, KOTOpast
6y/ieT MOXKM3HEHHO NpecnefoBaTh [IMutpus JIMutpueBnda (Xors
CMepTe/IbHBIM 3a00/IeBaHMeM OKKETCs Pak /erkux). I1peogoneparorcs
ceMeitHble IPO6/IeMBI (BYKpAaTHAs )KEHNTHOA I10C/IE KOHYMHBI I1ePBOii
SKeHBbI; TIOC/IEHASA CYIIpyTa KoMmosuTtopa VpiHa AHTOHOBHA CLieNaeTcst
€ro BepHeliIIIelt 1 Mo6sIIelt CITy THUIIEN, HeCMOTPSA Ha Oy THMYIO
pasHuITy B Bodpacte). HesaMeTHO HACTYTIVIIV TIO3/{HME TOJIbI M IIPUIIIIO
BpeMs NPOIAHMA.

IllocTakoBuy4 HaXo[MTCA Ha BEPIINHE O(i)MllMaHbHOl‘O MpU3HAHNA,
oH - HapopHbIit apTicT CoBerckoro Corosa, maypear JIeHUHCKOI
nipemun, Tepoit CormanmucTUiecKoro Tpyaa; BIacT! yIOCTauBaKT
€r0 BCEM 3TUM CJIOBHO B KOMIT€HCAIIMIO HEJITABHUX ﬂpeCﬂe}JOBaHMﬁ
M C HaJIeK/ION Ha JIOA/IbHOCTD, XOTA 6b BHeWIHIOW. Takyio
nosimbHOCTH ITlocTakoBuY COBMIOAET, sKeMas COXPaHUTb (1
coxpaHsist) cBo6oiy TBopuecTBa. HO OH XO4YeT IpOCTUTBCA U YIITH.

Takum nmpomanueM fienarotcs YerbipHaaTas u [IaTHaaTas
cnmdonmn. Yerpiprayiiaras (¢ mocssimeneM berpkamnay Bputtery,
1969) HanMcaHa yIs ABYX COMICTOB U OPKeCTPa Ha CTUXM
Pa3HOA3BIYHBIX TIOITOB B PYCCKOM TiepeBojie. [TTaBHOI TeMOit My3bIKM
U CTUXOB SIB/IIETCA CMEPIMb; B COBETCKOM aTEMCTUIECKOM 00IiecTBe C
€ro Trepousanyeil 1 OTHOBPEMEHHO TpodaHalyell CMEpPTH TaKoe
TBOPEHJE CTAHOBUTCS BBICOKMM JIyXOBHBIM aKTOM M TIPUMEPOM
TIOTPSACAIONIET0 Y€/I0BEYECKOro ofinHoYecTBa. A Ilarnaguaras
cumbonus (1971) TOBOPUT O My>KeCTBe Iepej] TMILOM HeObITHSA, 06
yXofie U3 MMpa KaK MpOsABIeHUN TBopyeckoit Bomu. [llocTakosuy
TIPMBOZUT IUTATHI U3 K/TACCHYECKOTO HAC/IEALs U CTIOBHO OTOPAChIBAET
MX, OCTaBasACh Hae[IMHe CO CBOEJ MYy3bIKOI1. 3HAKM 3TOM My3bIKM
(cumTas «TeMy HaleCTBUA») OH KaK Obl CTMpPAeT B ITAMATY Of{UH

32 IPYTUM.

Kommosurop cospan 147 npousBefeHmit — He CYUTAs OIYCOB Ge3
HOMepa. 3a HECKO/IbKO Hefie/b /{0 KOHUIHBI OH, IIPEBO3MOTast 60/e3Hb,
norcan omyc 147: CoHaty Jy1sl abTa ¥ popTeniaHo.

JI.J1. IlocTakoBuy yMep B IOJMOCKOBHOI 6onbHuIle 9 aBrycTa 1975
ropa. BeccmepTite HacTYIUIO /1A €r0 MySBIKM 3aJO/ITO JI0 3TOTO JHA.

AND MY ‘SEVENTH’ IS WITH ME
Leonid Gakkel

The Second World War is called the ‘Great Patriotic War’ in Russia
for a reason: it has been estimated that at least twenty seven million
Soviet citizens lost their lives. The hecatomb of the Great Patriotic War
was the largest public sacrifice in the nation’s history. It is thus all the
more surprising to encounter some of the sanguine sentiments expressed
in the wartime poetry of Olga Berggolts, whose greatest work was
inspired by the experience of living through the Leningrad Blockade.
“We were so happy’, she writes, for example, in “Leningrad Diary”, a
poem written during the cold months of January and February 1942
and dedicated to all those defending her city during the siege; ‘We
radiated such stormy freedom, /That our grandchildren would envy
us’ The fact is that during the war years, everything was simplified.
Russians lived in a black and white world of ‘us’ and ‘then?’ (that is, the
enemy threatening the nation’s destruction). To quote the remarkable
Blockade Diary written by the literary critic Lidia Ginzburg, another
outstanding female survivor of the Siege of Leningrad, ‘life was cleansed
of substitutes and hoaxes After decades of paralyzing fear, the trials
of war set the people of Soviet Russia on a journey of self-discovery. It
was perhaps inevitable, then, that the brilliantly gifted composer who
was Dmitri Dmitrievich Shostakovich would find a way of expressing

this cleansing and self-discovery in his music when he came to compose
his Seventh Symphony.

Shostakovich had just turned thirty-five when the Siege of Leningrad
began in September 1941, and he would reach the height of his powers
during the ensuing decade. It is sufficient to name but two symphonies
from this period, the Seventh (1941) and the Eighth (1943), which
are his most substantial not only in terms of their length but also their
spiritual breadth. There were certainly other outstanding Russian
composers at this time, but the reality of war reduced many of them
to a terrified silence, while others somehow could not find within
themselves the motivation to engage in large-scale creative work.
Drawing its themes and its power from the cataclysmic events unfolding
in Russia, Shostakovich’s wartime music shines out like a beacon, while
his Seventh Symphony in particular must be seen as undoubtedly the
most important musical score written anywhere in the world in 1941.

The score of the Seventh Symphony was written with an extraordinary
speed, which was characteristic for Shostakovich. The first three
movements were written in Leningrad during the initial weeks of the
blockade in September 1941, with only the composition of the last
movement temporarily postponed. Immediately after finishing the
symphony’s second movement, Shostakovich made a radio broadcast
to the besieged residents of his native city. It was nine days since the
blockade had cut off Leningrad from the rest of the country, and the
composer talked about his work in order to bolster the morale of his
fellow countrymen. A recording of the broadcast was preserved, and
would later be regularly replayed during anniversary commemorations
of the blockade after the war. The high-pitched, halting voice of
Shostakovich uttering the words An hour ago I finished the score of
the second movement of my new symphonic work...’ still retains its
capacity to thrill.

‘The composition of the symphony’s final movement was temporarily
postponed because in October 1941 the composer and his family
were evacuated to Kuibyshev (the city on the Volga river that has
now reverted to its pre-revolutionary name of Samara). But once
Shostakovich was settled, he lost no time in getting back to work:
the Seventh Symphony was completed by the end of December. The
first performance took place in Kuibyshev on 5th March 1942 under
the baton of Samuil Samosud. After the harrowing experience of
having his music frequently banned by the authorities, Shostakovich
became extremely nervous about how his new symphony would be
received, and kept repeating at rehearsals: ‘People won't like it, they
won't like it But his misgivings proved to be unfounded, and the
symphony met with a tumultuous reception at its premiere.

Far from banning the Seventh Symphony, the Soviet authorities went to
some trouble to ensure it was heard around the world. It is testament
to the work’s importance that the microfilmed score was sent abroad
via an unusual route: Kuibyshev - Teheran - Casablanca - London.
Shostakovich’s biographers have sometimes dwelled on the scuffle
which took place amongst conductors wanting the right to conduct
the symphony’s American premiere. Predictably perhaps this was a
battle won by Arturo Toscanini, and the performance he conducted
with the NBC Symphony Orchestra was relayed from a radio studio

on 19 July 1942 to thousands of stations in the Western world. By this
time Shostakovich’s dedication “To the City of Leningrad’ had given rise
to the symphony’s unofficial title “The Leningrad; by which it continues
to be popularly known. Comparatively little thought was given to the
quality of the first US performance, but success was guaranteed by the
authority of the distinguished conductor and his orchestra, and the
significance of the event moreover clearly went beyond the boundaries
of music. The score of the Seventh Symphony became a potent symbol
of anti-Fascism, and its composition, dissemination and worldwide
success quickly acquired legendary status. This was helped by the
outstanding event of the symphony’s premiere in the still besieged
city of Leningrad on 9 August 1942. Conducted by Karl Eliasberg, it
was performed by the Radio Orchestra, which was the only orchestral
ensemble that had not been evacuated. The orchestra’s fifteen musicians
who had been able to survive in the blockaded city were augmented
by musicians drafted from the front lines.

Shostakovich had initially intended for his Seventh Symphony to be

a one-movement symphonic poem. In the end he opted for the
traditional four-movement cycle, but with an enormous first movement:
the Allegretto takes up a third of the symphony in terms of its duration.

MARIINSKY

The exposition, composed in the major key, represents, as it were, life
in peacetime and includes themes and musical fabric which will be
developed elsewhere in the work. Then follows a lengthy episode
universally referred to as the ‘invasion theme’ Heralded by a snare
drum, it lasts for some 356 bars, and contains eleven variations in
which the density of sound changes but the rhythm and major key
remain unchanged. The latter acquires symbolic meaning: it is the
‘major key of evil’ deployed by Rimsky-Korsakov in the ‘Battle of
Kerzhenets’ (from his opera The Tale of the Invisible City of Kitezh),
and by nearly every other Russian composer when evoking enemy
invasion. The movement culminates in the first modulation into the
minor and the appearance of a theme which every listener is bound to
want to call ‘the theme of resistance’ What follows is neither resistance
nor victory but a 48-bar bassoon solo - this is a requiem. Although
Shostakovich claimed that he badly needed words at this point, no
words could intensify the extraordinary expressiveness of the music.

We could call the second movement, Moderato (poco allegretto), ‘a quiet
scherzo’ in view of its muted minor colours and chamber qualities. But
even this movement has its ‘invasion’: a regular rhythm suddenly
appears along with a raucous clarinet solo. Obviously this is not as
terrifying as the ‘invasion’ in the first movement, and it is worth
pointing out that the second movement is particularly valued by those
who find the music of the first movement too poster-like. The same
applies to the Adagio of the third movement. It is vital to the cycle but
also possesses a high independent value. The chorale in the opening
and closing bars, and the broad Bach-like chord structures in the
strings can be interpreted as a prayer for victory to be granted, although
as far as we know Shostakovich was not a man of religious belief either
then or later. But the composer wanted to find an elevated tone capable
of withstanding disarray and fear. The latter do also surface in the
Adagio, when a sinister tango is struck up by the winds to a syncopated
accompaniment in the strings. Can we really be hearing the ‘invasion’
theme for a third time?

Writing the final fourth movement, Allegretto non troppo, presented
Shostakovich with a challenge if only because of the enormous negative
energy of the first movement. Rather than provide an apotheosis of
victory, Shostakovich filled the final movement with new musical
material, which proved to be the best solution. The austere outlines of
the remarkable sarabande in the central section call to mind the image
of the great city, and that does not happen frequently in the Seventh
Symphony, despite its dedication. It is inevitable that we should hear
reminiscences of the first movement, such as the ‘major key of

evil’ (in the coda), but the anticipated return of the opening theme is
long in coming. And when it does return finally, there is no feeling of
triumph. The tension in the music is too great, and its major key is
too strongly reminiscent of the harsh sounds of the first movement.

The responses of Shostakovich’s contemporaries to his Seventh
Symphony ranged widely, from emotional shock to bewilderment,
although it was usually the more sophisticated listeners who tended to
experience the latter. From the beginning, though, there was also another
division in the way in which people have responded to this work, and
it is one which has persisted until now. Western audiences have generally
taken a far more critical attitude to the Seventh Symphony than Russian
ones. The ambivalence shown by Western audiences has been shared by
critics and musicologists. One extreme example is the American scholar
Richard Taruskin’s assertion that the Seventh Symphony ‘emerged
like some sort of woolly mammoth from the Stalinist deep freeze’
For Russians, however, the Seventh Symphony is the voice of a shared
history, and the supreme musical symbol of the 1940s, a decade which
wreaked devastation in every family and household in the Soviet Union.

Anna Akhmatova, one of Russia’s greatest twentieth-century poets,

and another survivor of the Siege of Leningrad, refers to the Seventh
Symphony in the final version of her great masterpiece Poem Without
a Hero: And my ‘Seventh’ is with me,/ Half-dead and dumb,/Its mouth
is turned down and open, /Like the mouth of a tragic mask, /But smeared
with black paint, and stuffed with dry earth’. Akhmatova seems to be
suggesting here that the Seventh Symphony was offered as a sacrifice
to official culture, so that everyone might know that the atmosphere
of Soviet life in the 1940s was one of deadly threat. Her two last lines

perhaps imply that the Seventh Symphony may not have fully revealed

all its secrets, but when performed by inspired musicians, this is a work
which surely expresses very clearly everything its composer wanted to say.



4 SYMPHONY NO 7

DMITRI SHOSTAKOVICH
Leonid Gakkel

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

Lady Macbeth of Mtsensk (1930-32), the opera based on the tale by
Leskov, marked the threshold of his artistic maturity. It ran up against
the obstructionist policies of the authorities after Stalin had criticised
the opera, when he attended a performance two years after its premiére.
The dictator’s displeasure may well have been aroused not just by the
operas erotic scenes but also by the last act which describes penal misery
in Russia — a vision of the future which the Stalinist regime was preparing
for such a large proportion of its people.

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

The 1940s was a time of peak creativeness for Shostakovich. The Seventh
and Eighth Symphonies (1941 and 1943) and the Second Piano Trio
(1944) bear immortal witness to a people oppressed by war and terror.
The whole world heard these testimonies but it is the Seventh, especially
the first movement with its 12-minute ‘invasion episode, which has
remained the embodiment of Russian spiritual stoicism.

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

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

By now Shostakovich’s career had reached a high point; he had official
recognition and had received the awards of People’s Artist of the Soviet
Union, Lenin Prize winner, and Hero of Socialist labour. The authorities
had showered him with all this literally in compensation for previous
victimisation and in the hope of allegiance, even if only lip service.
And Shostakovich did observe allegiance, wishing to retain (and

indeed retaining) creative freedom. But he also wished to say adieu
and withdraw.

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

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

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

ET LA SEPTIEME EST AVEC MOI

Leonid Gakkel

Si pour les Russes la Deuxi¢me Guerre mondiale est la « Grande Guerre
patriotique », cest que, selon les diverses estimations, quelque vingt-
sept millions de citoyens russes y perdirent la vie. Chécatombe de la
Grande Guerre patriotique est le plus grand sacrifice public de I'histoire
de la nation. Dans ces conditions, il est fort étonnant de découvrir un
certain optimisme sous la plume de la poétesse de guerre, Olga
Bergholtz, qui vivait a Leningrad lors du siége et en a tiré I'une de ses
ceuvres majeures. « Nous sommes si heureux », écrit-elle dans Poéme
de Leningrad, composé durant les mois glacés de janvier et février
1942 et dédiés aux défenseurs de sa ville durant le siége. « Nous étions
animés d’'une telle liberté tumultueuse/ Que nos petits-enfants nous
envieront ». Le fait est que durant ces années de guerre, tout était devenu
simple. Les Russes vivaient dans un monde ot tout était noir ou blanc,
ot il y avait « nous » et « eux » (cest-a-dire lennemi qui menagait la
nation). Pour citer le remarquable Journal du siége de Leningrad de la
critique littéraire Lydia Ginzburg, autre grande survivante du siége,

« notre vie était purifiée des succédanés et des leurres ». Aprés plusieurs
décennies de peur et deffroi, [épreuve de la guerre mettait le peuple
de la Russie soviétique sur la voie de la découverte de soi. Aussi était-il
peut-étre inévitable qu’a ’heure de composer sa septiéme symphonie,
un compositeur aussi brillant et doué que Dmitri Chostakovitch fat
tenté dexprimer ce processus de purification et de découverte de soi
dans sa musique.

Lorsque débute le siége de Leningrad en septembre 1941, Chostakovitch
a tout juste trente-cinq ans et cest au cours des années suivantes qu’il
parviendra au sommet de sa créativité. Il suffit pour sen convaincre
de penser aux Symphonies n° 7 (1941) et n° 8 (1943), ceuvres majeures
en terme de longueur comme d'ampleur spirituelle. La Russie de [époque
compte, bien str, d'autres compositeurs remarquables, mais la réalité
de la guerre a réduit nombre dentre eux a un silence horrifié, tandis
que d’autres ne semblent pas pouvoir trouver en eux lénergie de se
plonger dans une création de grande envergure. Puisant ses thémes et
sa force dans les événements cataclysmiques qui frappent alors la Russie,
la musique de guerre de Chostakovitch brille comme un phare dans
Tobscurité, et fon peut dire sans conteste quen 1941 personne au monde
na produit de partition a Iégal de la Symphonie n° 7.

Chostakovitch écrit sa Symphonie n° 7 avec une célérité extraordinaire,
comme toujours. Les trois premiers mouvements sont composés a
Leningrad en septembre 1941 durant les premiéres semaines du siége,
seule la composition du dernier mouvement étant reportée a plus tard.
Dés qu'il a achevé le second mouvement de sa symphonie, Chostakovitch
la fait diffuser a la radio a I'intention des assiégés de sa ville natale, coupée
du reste du pays depuis neuf jours. A cette occasion, the compositeur

parle de son travail pour soutenir le moral de ses concitoyens.
Lenregistrement de cette émission a été conservé et repris réguliérement
aprés la guerre lors des commémorations successives du siége de
Leningrad. La voix aigué, hésitante de Chostakovitch déclarant : « Iy
a une heure, jai achevé la partition du second mouvement de ma
nouvelle ceuvre symphonique » génére toujours autant démotion.

Chostakovitch nentame pas tout de suite la composition du dernier
mouvement car octobre 1941 il est évacué avec sa famille vers
Kouibychev (ville située sur les rives de la Volga et qui a repris
aujourd’hui son nom d’avant la révolution, Samara). Mais une fois
installé, il se remet vite au travail : la Symphonie n° 7 est achevée avant
la fin du mois de décembre. Elle est créée a Kouibychev, le 5 mars 1942,
sous la direction de Samuel Samossoud. Chostakovitch, qui a eu la
cruelle expérience de voir sa musique fréquemment interdite par les
autorités, appréhende de plus de plus la réaction du public et durant
les répétitions dit sans cesse : « Les gens ne vont pas aimer, ils ne vont
Ppas aimer. » Mais ses inquiétudes savérent sans fondement et la symphonie
est accueillie avec un immense enthousiasme lors de sa création.

Loin d’interdire Symphonie n° 7, les autorités soviétiques semploient
méme 4 faire connaitre l'ceuvre dans le monde entier. Son importance
est jugée telle que le microfilm de la partition est envoyé a létranger
par un chemin inhabituel : Kouibychev - Téhéran - Casablanca -
Londres. Les biographes de Chostakovitch sattardent parfois a décrire
la maniére dont les chefs dorchestre se bousculérent au portillon pour
étre au pupitre lors de la création américaine de la symphonie. Comme
on pouvait peut-étre s’y attendre, ce fut Arturo Toscanini qui gagna,
et son interprétation au pupitre I'Orchestre symphonique de la NBC fut
retransmise a partir d’'un studio a des milliers de stations de radio
du monde occidental le 19 juillet 1942. Chostakovitch ayant déja a
cette époque dédié sa symphonie « 4 la ville de Leningrad », elle est
surnommée « Leningrad », titre qui lui est resté attaché. La qualité de la
création américaine ne bénéficie pas d’'un soin particulier, mais son
succés est garanti par le prestige du chef et de son orchestre et il est
clair, en outre, que son importance dépasse la sphére strictement
musicale. La partition de la Symphonie n° 7 prend, en effet, valeur de
symbole de la résistance contre le nazisme, et sa composition, son
rayonnement et son succes international lui assurent rapidement une
notoriété légendaire. Les conditions extraordinaires de sa création en
Union soviétique ne font quajouter au phénomeéne : elle est jouée pour
la toute premiére fois dans Leningrad assiégée, le 9 aotit 1942, sous la
direction de Karl Eliasberg au pupitre de I'Orchestre de la Radio, seule
formation orchestrale a ne pas avoir été évacuée. Les quinze musiciens
de lorchestre qui ont survécu a la maladie et la famine ont été rejoints,
a cette occasion, par des musiciens recrutés parmi les soldats du front.

A Torigine, Chostakovitch avait pensé faire de la Symphonie n° 7 un
poéme symphonique en un seul mouvement. Il finira par respecter la
convention des quatre mouvements, mais en accordant au premier
mouvement un poids considérable : I'Allegretto représente, en effet, un
tiers de la symphonie. Lexposition, dans la tonalité majeure, semble
évoquer la vie en temps de paix, et introduit des thémes et un tissu
musical que lon retrouvera plus tard. Suit un long passage, annoncé par
un roulement de tambour, qui est universellement considéré comme le
« théme de l'invasion » et occupe prés de 356 mesures. Il comporte onze
variations d’'une densité sonore variable, malgré le rythme ou la tonalité
majeure inchangés. Celle-ci acquiert ainsi une valeur symbolique : cest
en effet la tonalité associée par Rimski-Korsakov au théme « barbare »
de la « Bataille de Kerjenets » (dans lopéra La Légende de la ville invisible
de Kitége et de la demoiselle Fevronia) et 4 laquelle ont recours presque
tous les autres compositeurs russes lorsqu’il sagit dévoquer une invasion
ennemie. Le mouvement culmine avec un premier passage a la tonalité
mineure et lapparition d’un théme qui connote unanimement pour
les auditeurs la « résistance ». Ce qui suit ne reléve totuefois ni de la
résistance ni de la victoire : il sagit d’un solo de 48 mesures au basson qui
a tout du requiem. Bien que Chostakovitch ait déclaré avoir intensément
ressenti le besoin de faire appel aux mots dans ce passage, la musique
est d’'une telle expressivité que nul nest besoin de paroles.

Le deuxiéme mouvement, Moderato (poco allegretto), pourrait étre

qualifié de « scherzo doux » en raison de ses couleurs mineures voilées
et de ses qualités camérales. Ce mouvement nest pas pour autant exempt
d’«invasion » : un battement régulier se fait soudain entendre de méme
qu’une clarinette aux accents rauques. Rien de comparable, bien sfir, a
la terrifiante « invasion » du premier mouvement, mais il importe de
souligner que le deuxiéme mouvement est particuliérement apprécié
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de ceux qui trouvent que la musique du premier mouvement manque
de nuance. On pourrait dire de méme du troisi¢éme mouvement. Il
est crucial pour la progression de lensemble tout en possédant une
remarquable autonomie. Le choral des premiéres et derniéres mesures,
et les généreux accords a la Bach confiés aux cordes peuvent s'interpréter
comme une priére pour la victoire, bien que Chostakovitch nait jamais
eu la foi, ni & cette époque ni aprés, autant que lon sache. Le compositeur
sest toutefois efforcé de trouver un ton qui exprime un sentiment
daspiration capable de combattre le désarroi et a la peur. Ceux-ci
refont néanmoins surface dans I'’Adagio, ot les vents entonnent une
sorte de tango sinistre porté par un rythme syncopé aux cordes. Serait-ce
1a vraiment une troisiéme version du théme de « 'invasion » ?

Le quatriéme et dernier mouvement, Allegretto non troppo, soulevait
de graves problémes de composition, ne serait-ce quen raison de
Iénorme énergie négative du premier mouvement. Au lieu dopter pour
une apothéose victorieuse, Chostakovitch découvre une solution qui
s'avére meilleure : Pintroduction massive d’'un nouveau matériau
musical. Les lignes austéres de la remarquable sarabande de la section
centrale conjurent I'image de la grande cité, phénoméne rare dans cette
symphonie, malgré sa dédicace. On y trouve évidemment des
réminiscences du premier mouvement, tel le recours 2 la tonalité majeure
«barbare » (dans la coda), mais la reprise du théme douverture se fait
longtemps attendre. Et lorsqu’il revient enfin, il n’a rien de triomphal.
La tension musicale est trop grande pour cela, et la tonalité majeure
rappelle immanquablement les discordances du premier mouvement.

A Técoute de la Symphonie n° 7, les contemporains de Chostakovitch
eurent des réactions trés différentes, allant du choc émotionnel a la
confusion, les auditeurs les plus sophistiqués étant le plus souvent
ceux qui cédaient a la confusion. Demblée, se sont affirmées, par ailleurs,
deux tendances qui perdurent aujourd’hui. Les Occidentaux se sont
montrés généralement plus critiques que les Russes envers la Symphonie
n° 7, ambivalence généralement partagée par la critique et les
musicologues. Ainsi le spécialiste américain Richard Tarushkin va jusqu’a
déclarer que la Symphonie n° 7 « surgit comme quelque mammouth
laineux du congélateur stalinien ». Pour les Russes, toutefois, la
Symphonie n° 7 est lexpression d’une histoire partagée et le symbole
supréme des années 1940, durant lesquelles toutes les familles, tous
les foyers d’Union soviétique se trouvérent décimés.

Anna Akhmatova, une des plus grandes figures de la poésie russe du
vingtiéme siécle, qui a survécu au siége de Leningrad, évoque la
Symphonie n° 7 dans la derniére version de son grand chef doeuvre
[Poéme sans héros en ces termes : « Et la Septiéme est avec moi,/ A moitié
morte et muette,/ La bouche triste et ouverte/, /Pareille 4 un masque
tragique, /Mais maculée de peinture noire et farcie de terre seche. »
Akhmatova semble suggérer ici quavec la Symphonie n° 7 Chostakovitch
sacrifie a la culture officielle pour que tout le monde sache bien que dans
les années 1940 les Soviétiques sont sous menace de mort. Les deux
derniers vers pourraient suggérer que la Symphonie n° 7 na peut-étre pas
révélé tous ses secrets, mais qu'interprétée par des musiciens inspirés,
cest une ceuvre qui exprime bien tout ce que le compositeur a voulu dire.

DMITRI CHOSTAKOVITCH
Leonid Gakkel

Dmitri Dmitrievitch Chostakovitch nait a Saint-Pétersbourg le 25
septembre 1906 dans une famille de trois enfants — son pére est
fonctionnaire. Il prend ses premieres véritables legons de musique a I'age
de neuf ans et, a treize ans, rejoint le conservatoire de la ville - Petrograd
- ou il suit les cours de composition de Maximilien Steinberg, ancien
éléve et gendre de Rimski-Korsakov. Dés ses premiéres compositions,
Chostakovitch brille par son génie ; I'influence de Iécole de Korsakov
sur sa formation ne peut que favoriser Iépanouissement de sa
compréhension exceptionnelle des techniques de composition. Il
termine ses études de compositeur au Conservatoire en 1923 et celles
de pianiste, sous la houlette de Leonid Nikolaiev, en 1925. Ses ceuvres
de jeunesse les plus réussies sont la Symphonie n° 1 (1925) et Le Nez,
opéra inspiré d’une nouvelle de Gogol (1928). S’y conjuguent lesprit
d’innovation de I'avant-garde musicale russe et un sens aigu de la
théatralité — dans toutes ses manifestations, y compris le tragique -,
traits qui deviendront le sceau de son génie et le fondement de sa
renommeée dartiste.
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Lady Macbeth du district de Mtsensk (1930-2), opéra inspiré d’une
nouvelle de Leskov, marque le début de sa maturité artistique. Il se heurte
aThostilité du pouvoir soviétique suite aux critiques exprimées par
Staline, découvrant lopéra deux ans aprés sa création. On peut supposer
que les objections du dictateur tiennent non seulement a Iérotisme de
certaines scénes mais a la description, au dernier acte, des rigueurs
de la vie du forgat en Russie - vision prémonitoire du sort que le
régime staliniste allait infliger a une grande partie de la population.

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

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

Lapreés-guerre aurait da étre un moment de réconciliation ;
malheureusement pour la carriére de Chostakovitch, les critiques
idéologiques & son encontre reprennent a la suite du décret de 1948 sur
la musique soviétique. En 1953, il écrit la Symphonie n° 10 dans laquelle il
renouvelle son approche du genre symphonique : la tragédie de I'histoire
céde le pas a l'autobiographie. Clest dans ces pages quapparait pour
la premiére fois le fameux monogramme de Chostakovitch (DSCH -
initiales du nom du compositeur en allemand), qui réapparaitra
souvent dans les ceuvres a venir.

Entre le milieu des années 1950 et le début des années 1960,
Chostakovitch traverse une période difficile : il semble désorienté et & la
recherche de voies nouvelles. Il écrit de la musique de chambre : le
remarquable Quatuor n° 8, ceuvre trés personnelle, date de 1960. Il
commence a souffrir d'une maladie dégénérative des os, pour laquelle il
ne sera jamais vraiment soigné et dont il restera affligé pour le restant de
ses jours — méme si cest un cancer du poumon qui finira pas lemporter.
11 connait également des difficultés familiales. (Veuf de sa premiére
femme, il se remarie a deux reprises ; malgré la différence d’age entre eux
sa troisiéme épouse, Irina Antonovna, lui restera fidéle et dévouée). Le
temps passe imperceptiblement et ’heure des adieux est bient6t 1a.

Chostakovitch est maintenant au sommet de sa carriére. Il est reconnu
officiellement : nommé Artiste du peuple soviétique, il est également
lauréat du Prix Lénine et du Prix d’Etat. Les autorités soviétiques lui
prodiguent toutes ces récompenses pour faire oublier les attaques dont
il a été victime et dans espoir de sassurer son obédience, ne serait-ce
que superficielle. Chostakovitch se conforme 4 leurs attentes afin de
conserver (ce & quoi il parvient) sa liberté de création. Il nen souhaite
pas moins tirer sa révérence.

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

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

Lorsque Dmitri Chostakovitch meurt hospitalisé 8 Moscou le 9 aott
1975, sa musique est immortelle depuis déja longtemps.

UND ES BEGLEITET MICH
MEINE SIEBTE
Leonid Gakkel

Der Zweite Weltkrieg heifit in Russland nicht ohne Grund ,,der Grofie
Vaterlandische Krieg“: Man schitzt, dass dabei mindestens
siebenundzwanzig Millionen sowjetische Biirger ihr Leben verloren.
Dieser gewaltige Aderlass war das gréf3te Opfer, das die Bevolkerung
in der Geschichte des Landes bringen musste. Umso erstaunlicher sind
die zuversichtlichen Téne, die in der Kriegslyrik von Olga Bergholz
anklingen. Ihre besten Gedichte wurden von der Leningrader Blockade
inspiriert, die sie selbst miterlebte. ,Wir waren so gliicklich', schrieb sie
etwa in ,Leningrad Tagebuch', einem Gedicht, das sie in den kalten
Monaten Januar und Februar 1942 verfasste und all jenen widmete, die
die Stadt in dieser Zeit verteidigten. ,Wir verspriihten eine wilde Freiheit/
Unsere Enkel wiirden uns darum beneiden.“ In der Tat, wihrend der
Kriegsjahre reduzierte sich alles auf einen einfachen Nenner. Die
Sowjetbiirger lebten in einer schwarz-weiflen Welt von ,wir und
»denen* (also dem Feind, der dem Land mit der Vernichtung drohte).
‘Um aus dem bemerkenswerten Blockade-Tagebuch der Literaturkritikerin
Lydia Ginzburg zu zitieren, einer weiteren groflartigen Uberlebenden der
Leningrader Blockade: ,,das Leben wurde von jedem Surrogat und allem
Schein gereinigt.“ Nach Jahrzehnten lihmender Angst begann fiir die
Sowjetbiirger durch das Leid des Kriegs eine Reise der Selbstfindung. So
war es vielleicht unvermeidlich, dass der hochbegabte Komponist Dmitri
Dmitrijewitsch Schostakowitsch eine Moglichkeit finden wiirde, diese
Reinigung und Selbstfindung musikalisch zum Ausdruck zu bringen,
als er seine Siebte Sinfonie komponierte.

Schostakowitsch war gerade fiinfunddreifig geworden, als die
Leningrader Blockade im September 1941 begann, und im folgenden
Jahrzehnt sollte er den Hohepunkt seiner Genialitit erreichen. Es
geniigt, zwei Sinfonien aus dieser Zeit zu nennen, die Siebte (1941)
und die Achte (1943), die nicht nur seine lingsten, sondern auch
seine spirituell gehaltvollsten sind. Natiirlich gab es zu der Zeit auch
andere herausragende russische Komponisten, doch die Realitit des
Krieges lief} viele in ein Schweigen des Grauens verfallen, wihrend
andere nicht die Motivationskraft zu einem grofien kreativen Werk
fanden. Schostakowitschs Musik der Kriegszeit jedoch, die ihre
Themen und ihre Energie aus den umwilzenden Ereignissen bezog,
strahlt wie ein Leuchtfeuer hervor, und insbesondere seine Siebte
Sinfonie muss als die weltweit bedeutendste Partitur gelten, die im
Jahr 1941 geschrieben wurde.

‘Wie zumeist bei Schostakowitsch, entstand die Partitur innerhalb
kiirzester Zeit. Die ersten drei Sitze komponierte er in Leningrad
wihrend der ersten Wochen der Blockade im September 1941, nur die
Arbeit am letzten Satz musste kurzzeitig aufgeschoben werden. Sobald
er den zweiten Satz abgeschlossen hatte, richtete er sich in einer
Radioansprache an die Einwohner seiner belagerten Heimatstadt. Da
war Leningrad bereits seit neun Tagen vom Rest des Landes
abgeschnitten, und der Komponist sprach iiber sein Werk, um seine
Landsleute moralisch aufzubauen. Eine Aufnahme dieser Ansprache
wurde spiter, nach dem Krieg, bei den alljahrlichen Veranstaltungen
zum Gedenken an die Blockade abgespielt. Wenn Schostakowitsch
mit seiner hohen, stockenden Stimme die Worte spricht: ,,Vor einer
Stunde habe ich die Partitur des zweiten Satzes meiner neuen Sinfonie
beendet ..., so vermag das die Zuhérer immer noch zu packen.

Die Komposition des letzten Satzes verzogerte sich aus dem Grund,
weil Schostakowitsch und seine Familie im Oktober 1941 nach
Kujbyschew evakuiert worden waren (einer Stadt an der Wolga, die
mittlerweile, wie in vorrevolutiondren Zeiten, wieder Samara heif3t).
Doch sobald er sich dort eingerichtet hatte, setzte er die Arbeit an der
Sinfonie fort, und Ende Dezember war sie abgeschlossen. Die erste
Auffithrung fand am 5. Mirz 1942 unter der Stabfiihrung Samuil
Samossuds in Kujbyschew statt. Nachdem der Komponist zuvor haufig
die leidvolle Erfahrung gemacht hatte, dass die Behorden seine Musik
verboten, wartete er zunehmend nervés, welche Reaktion die Sinfonie
hervorrufen wiirde, und sagte wihrend der Proben immer wieder:

»Es wird den Leuten nicht gefallen, es wird ihnen nicht gefallen.“ Doch

seine Sorge war unbegriindet, die Siebte wurde bei der Urauffiihrung
mit frenetischem Jubel aufgenommen.

Die sowjetischen Behorden hatten mitnichten im Sinn, die Siebte
Sinfonie zu verbieten, im Gegenteil, ihnen war daran gelegen, sie in
aller Welt zu Gehor zu bringen. Welche Bedeutung man dem Werk
beimaf, zeigt sich unter anderem an der ungewdhnlichen Route, iiber
die die auf Mikrofilm iibertragene Partitur ins Ausland gelangte:
Kujbyschew - Teheran - Casablanca - London. Schostakowitschs
Biografen duferten sich zum Teil ausfiihrlich iiber die Zwiste unter den
Dirigenten, wer von ihnen die amerikanische Premiere des Werks leiten
diirfe. Wie vielleicht nicht anders zu erwarten, trug Arturo Toscanini
den Sieg davon, und die Auffithrung, die er am 19. Juli 1942 mit dem NBC
Symphony Orchestra dirigierte, wurde an Tausende Rundfunksender
in der westlichen Welt {ibertragen. Zu der Zeit hatte Schostakowitschs
Zueignung ,,An die Stadt Leningrad* der Sinfonie bereits den inoffiziellen
Titel ,Die Leningrader eingetragen, unter der sie heute noch
allgemein bekannt ist. Auf die Qualitit der ersten amerikanischen
Auffithrung wurde verhéltnismaflig wenig Sorgfalt verwendet, doch
allein das Ansehen des renommierten Dirigenten und seines Orchesters
garantierte den Erfolg, und die Bedeutung der Veranstaltung war
ohnehin weit mehr als nur musikalisch. Die Partitur der Siebten wurde
zu einem kraftvollen Symbol des Antifaschismus, und ihre Komposition,
ihre Verbreitung und der weltweite Erfolg nahmen rasch legendére
Dimensionen an. Dazu trugen auch die unglaublichen Umsténde
der Premiere des Werks im noch belagerten Leningrad am 9. August
1942 bei: Karl Eliasberg leitete das Rundfunkorchester, das als
einziges Ensemble noch nicht evakuiert worden war. Die fiinfzehn
Instrumentalisten des Klangkérpers, die die Blockade der Stadt
nicht tiberlebt hatten, wurden durch Musiker von der Front ersetzt.

Urspriinglich hatte Schostakowitsch die Siebte als einsitzige Sinfonische
Dichtung konzipiert, sich letztlich aber doch fiir die herkommliche
viersitzige Form entschieden, deren erster Satz allerdings gewaltig ist:
Das Allegretto nimmt ein Drittel der gesamten Spieldauer ein. Die in
Dur gehaltene Exposition stellt das Leben in Friedenszeiten dar, hier
erklingen Themen und Klangfarben, die spiter an anderen Stellen
ausgearbeitet werden. Darauf folgt eine lingere Episode, die gemeinhin
als das ,,Invasionsthema“ bekannt ist. Sie wird durch eine kleine
Trommel eingeleitet, zieht sich iiber 356 Takte hin und hat elf
Variationen, in denen sich die Klangdichte verandert, der Rhythmus
und die Durtonart aber beibehalten werden. Diese hat eine symbolische
Bedeutung, sie ist die ,,Durtonart des Bésen', die Rimski-Korsakow in
der ,,Schlacht von Kerschenez (aus der Oper Die Legende von der
unsichtbaren Stadt Kitesch) verwendete und die in der Folge fast jeder
russische Komponisten nutzte, um einen feindlichen Einmarsch zu
schildern. Der Satz gipfelt in der ersten Modulation nach Moll und
dem Erscheinen eines Themas, das jeder Zuhorer unweigerlich das
»Widerstandsthema“ zu nennen versucht ist. Darauf folgt allerdings
weder Widerstand noch Sieg, sondern ein 48 Takte langes Fagottsolo —
ein Requiem. Obwohl Schostakowitsch behauptete, an dieser Stelle
wiirden ihm dringend Worte fehlen, kénnten keine Worte die gewaltige
Ausdruckskraft der Musik noch steigern.

Den zweiten Satz, Moderato (poco allegretto), kénnte man aufgrund
seiner gedimpften Moll-Tonfarben und der kammermusikartigen
Qualitéten ein ,stilles Scherzo“ nennen: Zusammen mit einem heiseren
Klarinetten-Solo erklingt plotzlich ein regelmafliger Rhythmus. Dies
ist natiirlich beileibe nicht so erschreckend wie das ,,Invasionsthema“
des ersten Satzes, und hier ist aufschlussreich anzumerken, dass der
zweite Satz insbesondere all jene anspricht, denen die Musik des
ersten Satzes allzu plakativ erscheint. Dasselbe gilt fiir das Adagio des
dritten Satzes. So wesentlich er fiir den Zyklus insgesamt auch ist, besitzt
er groflen eigenstiandigen Wert. Der Choral in den ersten und letzten
Takten und die breite, Bachsche Akkordstruktur in den Streichern
koénnten als ein Gebet fiir den Sieg gedeutet werden, obwohl
Schostakowitsch unseres Wissens weder damals noch spiter von
religiésen Empfindungen geleitet wurde. Dem Komponisten ging es
wohl vor allem darum, einen erhabenen Ton zu finden, der dem Chaos
und der Angst standzuhalten vermochte. Auch diese klingen im Adagio
an, wenn nimlich die Holzbléser zu einer synkopierten Begleitung in
den Streichern einen diisteren Tango anstimmen. Héren wir hier
tatséchlich zum dritten Mal das Invasionsthema?

Die Komposition des vierten Satzes, Allegretto non troppo, stellte
Schostakowitsch vor eine Herausforderung, wenn auch allein wegen
der gewaltigen negativen Energie des ersten Satzes. Er entschied sich
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gegen eine Apotheose des Siegs, sondern gab dem Satz vielmehr vollig
neues Musikmaterial bei, was sich als die beste Losung erwies. Die
strengen Konturen der bemerkenswerten Sarabande im mittleren Teil
beschwdoren das Bild der grofen Stadt herauf, und das ist in der Siebten,
der Widmung zum Trotz, eher selten der Fall. Natiirlich héren wir
Anklange an den einleitenden Satz, etwa die Tonart des Bosen (in
der Koda), doch die erwartete Riickkehr des einleitenden Themas
lasst lange auf sich warten. Und wenn es dann schliellich wieder
erklingt, 16st es kein Triumphgefiihl aus. Dafiir ist die Anspannung der
Musik zu grof3, die Durtonart erinnert zu stark an die harten Klinge des
ersten Satzes.

Die Reaktion von Schostakowitschs Zeitgenossen auf seine Siebte
Sinfonie war breit gefichert, von emotionalem Schock bis zu
Verwunderung; diese empfanden gemeinhin allerdings eher
anspruchsvollere Zuhérer. Von Anfang an jedoch gab es auch eine sehr
andere Reaktion auf das Werk, und diese hilt sich bis heute. Im Westen
betrachtete das Publikum die Siebte stets kritischer als in der
Sowjetunion, und diese im Westen empfundene Ambivalenz wird auch
von Kritikern und Musikwissenschaftlern geteilt. Ein extremes Beispiel
ist etwa die Auflerung des amerikanischen Musikologen Richard
Taruskin, der befand, die Siebte Sinfonie sei ,,wie eine Art Wollmammut
aus dem stalinistischen Dauerfrost aufgetaucht* Fiir Russen jedoch
ist die Siebte Sinfonie die Stimme einer gemeinsam erfahrenen
Geschichte und das hehre musikalische Symbol der vierziger Jahre, eines
Jahrzehnts, das Leid und Ungliick iiber jede Familie und jeden Haushalt
in der Sowjetunion brachte.

Anna Achmatowa, einer der bedeutendsten russischen Dichter des
20. Jahrhunderts und eine weitere Uberlebende der Leningrader
Blockade, verweist in der letzten Version ihres groflen Meisterwerks
Poem Ohne Held auf die Siebte Sinfonie: ,,Und es begleitet mich meine
Siebte,/Halbtot bereits und stumm, die Lippen/Gedfinet und der Mund
verkrampft/Wie bei einer tragischen Maske,/Doch ganz beschmiert
mit schwarzer Farbe,/Und angefiillt mit trocknem Sand.“ Achmatowa
legt hier nahe, dass die Siebte Sinfonie der offiziellen Kultur als Opfer
dargebracht wurde, damit jeder wissen moge, dass in der Sowjetunion
der 1940er Jahre eine Atmosphére der todlichen Bedrohung herrschte.
Die beiden letzten Zeilen sollen vielleicht andeuten, dass die Siebte
Sinfonie ihre Geheimnisse woméglich nicht alle offenbart hat, doch
wenn sie von inspirierten Musikern gespielt wird, bringt dieses Werk
sicherlich alles zum Ausdruck, was der Komponist zum Ausdruck
bringen wollte.

DMITRI SCHOSTAKOWITSCH

Leonid Gakkel

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

St. Petersburg damals hief8) und nahm dort am Kompositionsunterricht
von Professor Maximilian Steinberg teil, der ein Schiiler und
Schwiegersohn Rimski-Korsakows war. Von den allerersten
Kompositionsversuchen an zeigte sich Schostakowitschs geniale
Begabung, die Ausbildung in der Schule Korsakow verhalf ihm dariiber
hinaus zu technischer Brillanz. Das Kompositionsstudium schloss er 1923
ab, das Klavierstudium bei Professor Leonid W. Nikolaew zwei Jahre
spiter. Die mafigeblichen Werke seiner ersten Schaffensphase sind die
Erste Sinfonie (1925) sowie Die Nase, die auf Gogols Erzihlung
beruhende Oper (1928). Diese Partituren vereinen in sich die
Neuerungen der russischen Musik-Avantgarde und die gewaltigen
dramatischen Qualititen — in all ihrer Bandbreite bis hin zur groflen
Tragodie -, die spiter Schostakowitschs Ruhm begriinden sollten.

Lady Macbeth von Mzensk (1930-2) nach einer Erzihlung von Nikolai
Leskow war das erste Werk seiner Reifezeit. Die Oper fiel der
Obstruktionspolitik der Behérden zum Opfer, als Stalin zwei Jahre nach
ihrer Premiere einer Auffithrung beiwohnte und das Werk kritisierte.
Vermutlich waren es nicht nur die erotischen Szenen der Oper, die sein
Missfallen erregten, sondern auch der letzte Akt, in dem das Elend des
russischen Strafsystems geschildert wird - ein prophetischer Blick
auf die Zukunft, die das stalinistische Regime fiir seine Untertanen
bereit hielt.
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Die Vierte Sinfonie (1936) stellt den grofiartigen, wenn nicht gar
uniibertroffenen Héhepunkt von Schostakowitschs Laufbahn als
sinfonischer Komponist dar. Allerdings zog er selbst das Werk noch vor
der Premiere zuriick, so dass es erst fiinfundzwanzig Jahre zur
Urauffithrung kam. Die dramatische Spannung dieser Sinfonie entsteht
durch die Gegeniiberstellung von aggressiver ,,Musik der Feindseligkeit*
und einer untermalenden ,.eher allgemeinen Alltagsmusik®. Es gibt eine
Kongruenz zwischen dem Alltag als Keimzelle der Grausamkeit und der
»Musik der Feindseligkeit* als Inbegriff der Realitit: In Schostakowitschs
Werk war dies weniger eine geniale Neuparaphrasierung dessen, was
Mahler getan hatte (wie viele glaubten), als vielmehr eine
Morgenddmmerung in der Welt der Sinfonie - eingeleitet durch das
Werk eines russischen Komponisten aus dem 20. Jahrhundert.

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

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

Die Jahre ab Mitte der Fiinfziger bis Anfang der Sechziger waren eine
schwierige Zeit, man hatte den Eindruck, dass Schostakowitsch seinen
Weg aus den Augen verloren hatte oder eine neue Richtung suchte.
Er schrieb Kammermusik — das Achte Streichquartett (1960) etwa, das
einer Beichte nahe kommt, ist herausragend — und Programmsinfonien:
die Elfte (1957) und die Zwolfte (1961). Seine Gesundheit lie8 nach, die
Knochenerweichung, die nie richtig behandelt wurde, sollte ihn fiir
den Rest seines Lebens beeintrichtigen, obwohl die eigentliche
Todesursache Lungenkrebs war. Dazu kamen familidre Probleme. (Nach
dem Tod seiner ersten Frau heiratete er zwei weitere Male. Seine dritte
Frau, Irina Antonowna, war ihm trotz des groflen Altersunterschieds
treu ergeben.) Unbemerkt setzten die spéten Jahre ein, die Zeit fiir den
Abschied war gekommen. Mittlerweile hatte Schostakowitschs Laufbahn
ihren glanzvollen Hohepunkt erreicht. Er genoss offizielle Anerkennung
und hatte mehrere Preise erhalten, unter anderem den Leninpreis,
und er war als Volkskiinstler der UdSSR und als Held der sozialistischen
Arbeit ausgezeichnet worden. Die Behorden hatten ihn mit all diesen
Segnungen regelrecht tiberhduft zum Ausgleich fiir frithere
Anfeindungen und in der Hoffnung auf Loyalitit, wenn auch nur rein
formaler Natur. Und tatsichlich zeigte Schostakowitsch sich loyal, er
seinerseits in der Hoffnung auf kreative Freiheit (die ihm auch zugestanden
wurden). Doch er wollte auch Abschied nehmen und sich zuriickziehen.

Die Vierzehnte und die Fiinfzehnte sind Teil dieses Abschieds. Die
Vierzehnte (Benjamin Britten gewidmet, 1969) wurde fiir zwei Solisten
und Orchester zu den Versen von Dichtern unterschiedlicher, ins
Russische iibersetzter Sprachen geschrieben. Das Hauptmotiv der Musik
und der Gedichte ist der Tod. In der atheistischen Gesellschaft der
Sowjetunion, die den Tod glorifizierte und zugleich banalisierte, muss
diese kreative Auseinandersetzung als hchster Akt der Spiritualitét
gelten und als Beispiel erschreckender menschlicher Einsamkeit. Die
Fiinfzehnte Sinfonie (1971) hingegen zeugt von Mut angesichts der
Ausloschung, von Riickzug aus der Welt als Ausdruck des kreativen
Willens. Schostakowitsch fiihrt Zitate aus dem weltweiten
Musikverméchtnis an, nur um sie buchstéblich wegzufegen, bleibt seiner
Musik verbunden, wihrend er alle Symbole dieser Musik (unter Anfiihrung
des Invasionsthemas) systematisch aus dem Gedéchtnis 1oscht.

Insgesamt schuf der Komponist 147 Werke sowie Stiicke, die

nicht beziffert sind. Einige Wochen vor seinem Tod schrieb er,
seiner Krankheit zum Trotz, op. 147, die Sonate fiir Bratsche und
Klavier. Dmitri Schostakowitsch starb am 9. August 1975 in einem
Moskauer Krankenhaus. Zu der Zeit war seine Musik langst schon
unsterblich geworden.

MARIINSKY

Booklet Notes

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

For Ros Schwartz Translations Ltd.
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Banepuii Ieprues

Xy0>KeCTBeHHBIII PYKOBOIMTENb-IUPEKTOP MapUIHCKOro TeaTpa
Banepwniit Teprues — ofguH 13 BeAyIMX AUpIKepoB Mupa. Ilomnmo
PYKOBOZICTBAa MapuuHCKIM TeaTpoM OH paboTaeT ¢ JIOHJOHCKIM
CUMQpOHMIECKUM OPKeCTPOM, BeHckim dumapmonnyeckum
opkecTpoM, PorTepraMckuM pumapMOHIYECKIM OPKECTPOM,
Hbio-Vlopkckum (unapMOHMYecKIM OPKeCTPOM 1 OPKeCTPOM
Tearpa Jla Ckarna. VM co3/iaHbI ¥ BO3ITIaBNIAIOTCA TaKue 3aMeTHbIe
B MEK/yHAPOJHOI My3bIKaTbHOI JKM3HM (ecTuBamt, Kak
Teprues-decruans B Mukkemn (Puasananus), leprues-
dectusans B Porreppame (Humepnanpsr), «3Besfibl 6embIx

Houeit» (ITerep6ypr), MockoBckuit ITacxanbHbli hecTuBamb.

Cpenut 3acyr MascTpo lepruesa — TBOpUECKOe COTPYAHIIECTBO
MapunncKoro Teatpa ¢ KpymHeIIMMU OTIePHBIMIU CLIeHaMM
MMpa, cpefy Kotopbix MeTporonuren-onepa, Koponesckuit
onepHblit Teatp KosenT-Tapsen, reatp Kapno ®emue, Onepa
Can-®paniucko, reatp Jla Ckana, Hosas Onepa Vspanns,
rearp Illarne. OpkecTp u Tpynna MapumHCKOro TeaTpa mop
pykoBogpicTBoM [epruesa BoicTynany 6oree deMm B 50 cTpaHax
Craporo u HoBoro Csera, ot Snonun u Kuras go CIIA.

WsBecten Banepuii Ieprues u cBoeit akTMBHOI Mo3u1uel B
3AIUTY TYMaHMCTUYECKUX MyieaioB. Tak MascTpo BBICTYIMI
MHUIMATOPOM MPOBEJIEHN MUPOBOIT Cepui 6/1aroTBOPUTETbHBIX
KOHIIePTOB IOJ HasBaHueM «Becman. Mysbika BO MMs XU3HN»,
KOTOpbIe IPOLIIK B Hblo»]7[opi<e, ITapke, Jlonpone, Tokno,

Pume n Mockse. B aBrycte 2008 rofa nop ynpaBieHeM MascTpo
COCTOSI/ICSL KOHIIEPT-PEKBIEM TIepeNl pa3pyIleHHbIM 3jaHueM Jloma
npasutenscra KkHoit Ocerun (ropox Lixuusan).

Jluckorpadus Banepus leprueBa o61mmpHa U HEOHOKPATHO
YAOCTaMBa/Iach MPECTIDKHBIX MEXYHAPOHBIX HATpas, B
wacTHoCTH Harpajbl Record Academy Award 3a samuc mmxta
cumdonnit [Tpokodnesa ¢ JIOHTOHCKUM CUM(OHIIECKUM
opkectpoM 1 mpusa «Académie du disque lyrique» 3a sarmmcp
PYCCKMX omep.

Valery Gergiev

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

Among Maestro Gergiev’s accomplishments has been to involve

the Mariinsky Theatre in creative collaboration with major

opera houses around the world, such as the Metropolitan Opera
(New York), the Royal Opera House, Covent Garden (London),
Carlo Felice (Genoa), the San Francisco Opera, La Scala (Milan),
the New Israeli Opera and the Théétre du Chatelet. Under Gergiev,
the Mariinsky Theatre Orchestra and Opera Company have
appeared in over 50 countries in the Old and New Worlds, from
Japan and China to the USA.

Valery Gergiev has achieved renown for his defence of
humanitarian ideals. The maestro initiated a worldwide series of
charity concerts entitled Beslan: Music for Life held in New York,
Paris, London, Tokyo, Rome, and Moscow. In August 2008 he
conducted a requiem concert in front of the ruined Government
House of South Ossetia (Tskhinvali).

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

Valery Guerguiev

Valery Guerguiev compte parmi les plus grands chefs dorchestre
du monde. Il est directeur artistique du Théétre Mariinski dont il
assure également la direction générale. Il travaille, par ailleurs, avec
I'Orchestre symphonique de Londres, la Philharmonie de Vienne,

les Orchestres philharmoniques de Rotterdam et New York, et
I'Orchestre de La Scala de Milan. Il crée et anime plusieurs festivals
de renommée mondiale, dont le Festival Guerguiev de Mikkeli en
Finlande, le Festival Guerguiev aux Pays-Bas, les Nuits blanches de
Saint-Pétersbourg et le Festival de Paques de Moscou.

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

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

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

Waleri Gergiew

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

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

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

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

THE MARIINSKY THEATRE

LE THEATRE MARIINSKI

DAS MARIINSKI-THEATER

Mapuuckuit TeaTp — OffvH U3 cTapeiiimx Tearpos Poccun. Victopusa
€ro COo3/aHusA BEMET CBOE Havasio oT ykasa Exarepunbr Benmkori 1783
rofia 06 yTBEpPXK/ICHUM TeaTPaTbHOTO KOMUTETA [T YIIPaB/IeHUs
«3peUIAMY 1 MY3BIKOI». 32 BpeMs CBOETO CYIECTBOBAHNUSA OH
CMEeHI/I HeCKO/IbKO HasBaHuii (Bobuioit Tearp, MapumHckuit Teatp,
TATOB, KupoBcknit TeaTp i BHOBb — MapUMHCKMil), COXpAHSIA
CIOEHMYECKNE TPAAULINU U IPEEMCTBEHHOCTD pEeTIEpTyapa Ha
TpOTsDKeHMM 60TIee YeM IBYX CToneTnit. TpyTine TeaTpa MPUHALTEKNT
YeCTb TePBOTO UCTIONTHEHNM TaKMX orep, Kak «Cuta cyap6bi» k. Bepau,
«Knssp Uropp» A. Bopopuna, «Bopuc Togynos» M. Mycoprckoro,
«IIckoBuranka» H. Pumckoro-Kopcakosa, «IIukoBas gama» I1.
Yatixosckoro. B nayane XX Bexa MapumMHCKuIt TeaTp OTKPbI I/
PpoCCHitcKolt My6IMKy BepiunHHOe IIponsBenennue P. Barnepa —
TeTpanoruio «Konbiio HubemyHra». VI cerofHsa aTo eiMHCTBEHHBII
Tearp Poccum, B periepryape KOTOpOro IpeJicTaB/ieHa BCSA TeTPaIOris,
MCHOHAIONIAACA Ha A3bIKe opuryHana. Ha MapunHckoii criene
COCTOSU/INCH MUPOBBIE IIPEMbepBI /IETeHapHbIX 6aneToB IleTuma:
«CnAmas xpacaBuiay, «enkynunk», «baamepkar, «PaitMoH/a».
VIMeHHO 3/1ech Hayanach BCEMMPHASA C/IaBa, MOXKaTyii, CaMOTo
3HAMEHUTOTO pyccKoro Gasnera — «JleGeuHoro osepa». Bcé

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

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

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

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

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

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



9 SYMPHONY NO 7

MARIINSKY

CUM®OHMNYECKNI OPKECTP
MAPUMMHCKOTIO TEATPA

THE ORCHESTRA OF THE MARIINSKY
THEATRE

LCORCHESTRE SYMPHONIQUE DU
THEATRE MARIINSKI

DAS SINFONIEORCHESTER DES
MARIINSKI-THEATERS

CUM®OHNYECKIUI OPKECTP MAPVMITHCKOI'O TEATPA -
OfIVIH M3 CTApeilNX My3bIKaMbHbIX Ko/nekTnBos Poccum. Ero
ucropus BocxopuT K Hadany XVIII Beka, ko BpeMeHY BO3SHMKHOBEHM
TIpUIBOPHOIT MHCTPYMeHTaIbHOI Kanemnsl. B XIX crometun
BaXHEJIIYIO0 PO/Tb B CTAHOB/IEHNM OPKecTpa MapumMHCKOTO TeaTpa
ChIrpajia AeATeNbHOCTD . HanpaBHKa, BO3I/IABABIIETO OPKECTP
6onee momyBeka. BbICOKMIT ypOBEHb OPKECTpa He pas OTMedau
CTOSIBILIME 32 €70 MYIbTOM MUpPOBbIe 3HamMeHnToCTH — I. Bepnmos,
P. Barnep, I. ¢pou Bronos, I. Manep, A. Huxuu u gp. B coBerckoe
BpeMs 67eCTAIMe TPaUIIA IPOJO/DKI/IN TAKIe FUPYDKePHI, KaK
B. Ipannunnkos, A. ITazosckuit, E. Mpasunckuii, K. CumeoHos,
10. TemmnpkanoB. OpKecTpy NPUHAIVIEXXUT Y€CTh NIEPBOTO VCTIONHEHNS
MHOTMX OTIEPHBIX ¥ Ga/eTHbIX PpOu3BeeHIit JaitkoBCKOTo 1
TIpokodpesa, onep Imnuku, Mycoprckoro, Pumckoro-Kopcakosa,
6aneros Acadpesa, lllocTakoBiya, XayaTypsiHa.

C 1988 roga opkecTp MapuIHCKOro TeaTpa BO3I/IaB/iseT Bamepuit
Teprues — My3bIKaHT BBICOYAIIIETO K/IACC, BEYLINiT IIMPOKYIO
MY3BIKa/IbHO-001[eCTBEHHYIO [IeATeNbHOCTD. C IIPUXOOM MasCTPO
Tepruesa penepryap opkecTpa CTPEMUTENbHO PACIIMPUICS 1
cocrassieT Bce cumbonun IIpokodnesa, lllocrakoBuya, Manepa,
BerxoBena, PexBuemsr MouapTa, Bepau, TuieHKo, Ipou3BeieHNs
Crpasunckoro, llenpuna, l"yéa!?];[ynuﬂoﬁ, MOJIOZIBIX POCCHICKMX 1
3apyOEeKHBIX KOMIIO3UTOPOB. OPKECTP BBICTYTIAET C CUM(OHNYECKIMI
nporpammamu B EBporte, Amepuke, Anonnu, Ascrpamm. B 2008 rogy
opKecTp MapimHCKOTO TeaTpa Mofi yIpaB/eHeM MascTpo lepruesa
BOLIIE B TOI-/IACT 20 Ty4IUNX OPKECTPOB MIPA, OIIy6IMKOBAHHbIIL
B XypHane Gramophone.

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

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

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

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

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

Seit 1988 steht das Orchester unter der Leitung von Waleri Gergiew,
ein Musiker erster Giite und eine herausragende Personlichkeit der
Musikwelt. Mit Gergiews Antritt am Mariinski begann eine neue Phase,
in der sich das Repertoire des Orchesters rasch erweiterte. Heute
zéhlen dazu alle Sinfonien von Prokofjew, Schostakowitsch, Mahler
und Beethoven, die Requiems von Mozart, Verdi und Tischtschenko
sowie Werke von Tschaikowski, Strawinski, Schtschedrin, Gubaidulina
sowie von jungen russischen und auslindischen Komponisten. Das
Orchester trat mit sinfonischen Programmen in Europa, Amerika,
Japan und Australien auf. 2008 stand das Orchester des Mariinski-
Theaters unter Maestro Gergiew auf der Gramophone-Liste der
zwanzig weltbesten Orchester.
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CUM®OHMNYECKIN OPKECTP MAPUMHCKOTO TEATPA

1-e cKkpunkm
Kupunn Tepentoes
Jleounp Bexcnep
Anron KospMus
Muxann Puxrep
Xpucruan ApTaMOHOB
Iuna 3uxeeBa
BceBonop Bacunben
Bopuc Bacunbes
Humna Inporosa
Anna IiryxoBa
Enena Jlydeposa
Vipuna Bacunbena
TatbsiHa Mopo3
Mapuna Cepebpo
Kupunn Myparko

2-e CKpMIIKM

Mapus Cadapoa
Teopruit lllnpokos
Buxropus llyknna
Anacracus Jlykupckas
Anpipeit [TokaroB
Anppeit Tan
Csernana )XypaBkoBa
Anexceit KpanreHMHHNKOB
Muxann 3aropofHok
Enena Illupokosa
VuHa JleMyeHKO
Hanapa Ypragynosa

AnbTBI

TOpuit Aponbkun
Brnagumup JInteuHOB
Jlnna lonosuHa
Anexcannp IllenkoBHuKoB
Esrennit bapcos
AneBTuHa AjekceeBa
TOpwmit Bapanos
Onbra Heseposa
Anpipeit [Terynikos
Anppeit JIbizo
Anexceit KmoeB

Buononuenn

Oner CeHpenKnit
3eHOH 3anniaino
Hukomnait Bacunbes
Tamapa Cakap
Oxcana Mopos
Exarepuna Jlapuna
Capxuc Innocsan
JHanuun Bppickun
Braguvup HOnOBIY
Exarepuma JleGeneBa

Konrpabacst
Kupunn Kapukos
Bragumup locrax
Anexcauap AnexceeB
Hennc Kanmmu
Cepreit Tpadgumosuy
Esrennit MamonTos
Hembsin Topopununa

DneirTr

Hukonait Moxos
Anexcaunp Osepuuikumit
Muxaun Io6egunckuit

ODneiiTa-MUKKOTO
Muxann [TobenmHcKumit

AnsbroBas reitta
Huxomnait Moxos

To6ou
TTasen Kynnsanox
Buxrop Yxamu

AHIIMIICKII POXKOK
Vinba Unbun

Knapuersr

VIBan Cron6os
Bapum Bonpapenko
Buranmit [Taneipun

KnapHer-nmkkomno
Buranmit [Tanbipun

Bac-xmapHer
IOpuit 3iopsien

®darorer
Vrops Top6yHOB
TOpwmit PanseBuy

Konrpadaror
Anexcaupp Hlapbikua

BanTopunt
Cranucnas Ilec
JHmutpuit Boponios
Virops IIpokodben
Anexceit ITosun
Bnapgucnas Kysnenos
TOpwit AkuMkuH
Banepwit ITansipun
Terp Popun

Tpy651

Cepreit Kproukos
Tumyp MapTbiHOB
IOpuit Poxun
Buranuit 3aities
Muxann AGOHbKIH
Craunncnas Vinpyenko

TpomGons1

Anppeit CMupHOB
Wrops fxoBnes
Buxrop Illnpokos
Anexcaupp Jxyppu

Bac-TpomM6oHBI
Huxkonait Tumodeen
Bragumup Ilonesun

Ty6a

Huxonait Cnennes

JIutaBpsI
Anppeit XoTun

Vmapusie

Apcenunii llynnaxos
IOpwmit Anexcees
Brnagucnas VIBanoB
Esrenmuii )Knkanos
Muxann Begynkun

Apdsr
Codps Kunpckas
Enena Kmacc

Posann
Banepusa Pymsanuesa

MARIINSKY

ORCHESTRA OF THE MARIINSKY THEATRE

First Violins
Kirill Terentiev
Leonid Veksler
Anton Kozmin
Mikhail Rikhter
Khristian Artamonov
Dina Zikeyeva
Vsevolod Vasiliev
Boris Vasiliev
Nina Pirogova
Anna Glukhova
Elena Luferova
Irina Vasilieva
Tatiana Moroz
Marina Serebro
Kirill Murashko

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

Svetlana Zhuravkova
Alexei Krasheninnikov
Mikhail Zagorodnyuk
Elena Shirokova

Inna Demchenko
Danara Urgadulova

Violas

Yuri Afonkin
Vladimir Litvinov
Lina Golovina
Alexander Shelkovnikov
Yevgeny Barsov
Alevtina Alexeeva
Yuri Baranov
Olga Neverova
Andrei Petushkov
Andrei Lyzo
Alexei Kliuev

Cellos

Oleg Sendetsky
Zenon Zalitsailo
Nikolai Vasiliev
Tamara Sakar
Oxana Moroz
Yekaterina Larina
Sarkis Ginosian
Daniil Bryskin
Vladimir Yunovich
Yekaterina Lebedeva

Double Basses

Kirill Karikov
Vladimir Shostak
Alexander Alexeyev
Denis Kashin

Sergei Trafimovich
Yevgeny Mamontov
Demian Gorodnichin

Flutes

Nikolai Mokhov
Alexander Ozeritskiy
Mikhail Pobedinsky

Piccolo
Mikhail Pobedinsky

Alto Flute
Nikolai Mokhov

Oboes
Pavel Kundyanok
Victor Ukhalin

Cor Anglais
Ilya Ilyin

Clarinets

Ivan Stolbov
Vadim Bondarenko
Vitaly Papyrin

E-flat Clarinet
Vitaly Papyrin

Bass Clarinet
Yuri Zyuryaev

Bassoons
Igor Gorbunov
Yuri Radzevich

Contrabassoon
Alexander Sharykin

Horns

Stanislav Tses
Dmitry Vorontsov
Igor Prokofiev
Alexei Pozin
Vladislav Kuznetsov
Yuri Akimkin
Valery Papyrin
Pyotr Rodin

Trumpets

Sergei Kryuchkov
Timur Martynov
Yuri Fokin

Vitaly Zaitsev
Mikhail Afonkin
Stanislav Ilchenko

Trombones
Andrei Smirnov
Igor Yakovlev
Viktor Shirokov
Alexander Dhzurri

Bass Trombones
Nikolai Timofeyev
Vladimir Polevin

Tuba
Nikolai Slepnev

Timpani
Andrei Khotin

Percussion

Arseny Shuplyakov
Yuri Alexeyev
Vladislav Ivanov
Yevgeny Zhikalov
Mikhail Vedunkin

Harp
Sofia Kiprskaya
Elena Klass

Piano
Valeria Rumyantseva
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MARIINSKY

ALSO AVAILABLE

Available on Super Audio CD or from the iTunes Store

SHOSTAKOVICH SYMPHONIES NOS 1 & 15
VALERY GERGIEV MARIINSKY ORCHESTRA

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

PERFORMANCE ***%+ SOUND ##***
BBC Music Magazine (UK)

DISC OF THE WEEK Sunday Times (UK)
SACD MARO0502 (822231850229)
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SHOSTAKOVICH SYMPHONIES NOS 2 & 11
VALERY GERGIEV MARIINSKY ORCHESTRA

CHOC Classica (France)

PERFORMANCE ***%¥ SOUND ###**
BBC Music Magazine (UK)

SACD MARO0507 (822231850724)
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SHOSTAKOVICH SYMPHONIES NOS 3 & 10
VALERY GERGIEV MARIINSKY ORCHESTRA

EDITOR’S CHOICE Gramophone (UK)
PERFORMANCE ***#¥+ (NO. 3) ***+ (NO. 10) RECORDING ****
BBC Music Magazine (UK)
3 > SACD MARO511 (822231851127)
o s S
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SHOSTAKOVICH PIANO CONCERTOS NOS 1& 2
DENIS MATSUEV, VALERY GERGIEV MARIINSKY ORCHESTRA

LA CLEF DU MOIS Res Musica (France)

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

SACD MARO0509 (822231850922)

.-\
\\.,—

ool 411
S ARTOEAS e 5
CETONO

ALERL S
MARINSE

SHOSTAKOVICH THE NOSE
VALERY GERGIEV
MARIINSKY SOLOISTS, ORCHESTRA AND CHORUS

BEST OPERA MIDEM Classical Awards (France)

BEST OPERA Edison Awards (Netherlands)

CHOC DE L’ANNEE Classica (France)

Nominated for two Grammy Awards (US)

ORPHEE D’OR Académie du disque Lyrique (France)

DISC OF THE MONTH BBC Music Magazine (UK) & Opera Magazine (UK)

2SACD MARO501 (822231850120)
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TCHAIKOVSKY PIANO CONCERTO NO 1
DANIIL TRIFONOV, VALERY GERGIEV MARIINSKY ORCHESTRA

LA CLEF DU MOIS Res Musica (France)

IRR OUTSTANDING International Record Review (UK)
“His [Trifonov’s] performance of the Tchaikovsky warhorse is nuanced
but not mannered, virtuosic without being showy, and powerful yet not

hammered, as many young Russian pianists do ... He has the world at his feet’
The Times (UK)

SACD MARO0530 (822231853022)


http://mariinskylabel.com/page/symphonies-nos-1-15
http://mariinskylabel.com/page/symphonies-nos-2-11
http://mariinskylabel.com/page/symphonies-nos-3-10
http://mariinskylabel.com/page/shostakovich-the-nose
http://mariinskylabel.com/page/shostakovich-piano-concertos-nos-1-2-shchedrin-piano-concerto-no-5
http://mariinskylabel.com/page/tchaikovsky-piano-concerto-no-1

