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Sir Simon Rattle
Bruckner 7 

Symphonieorchester des Bayerischen Rundfunks
Sir Simon Rattle direction



palpitation:
/pal.pi.ta.sjʖ/ nom féminin
Quand le flash
d’une nouvelle
notification vient
vous rappeler cette
grosse réunion… 

Savourez le moment présent: 
une fois les musiciens sur scène,
éteignez vos écrans.



Leoš Janáček (1854–1928)
Taras Bulba. Rhapsodie pour orchestre (1915–1918)
   Mort d’Andreï / Andrijs Tod
   Mort d’Ostap / Ostaps Tod
   Prophétie et Mort de Taras Bulba / Prophezeiung und Tod des
      Taras Bulba
23’

Anton Bruckner (1824–1896)
Symphonie N° 7 E-Dur (mi majeur) WAB 107 (1881–1883)
   Allegro moderato
   Adagio: Sehr feierlich und sehr langsam
   Scherzo: Sehr schnell – Trio: Etwas langsamer
   Finale: Bewegt, doch nicht zu schnell
70’
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pOpera: Investing in zero experience people to put something on a big 
stage is, for us, the greatest value. It’s not about me; it’s about the 
 people I am participating with and the people who are investing in us. 
The enthusiasm and fresh perspectives of those involved have created 
an extraordinary atmosphere, leading to unforgettable performances. 

Mieux vivre 
ensemble grâce 
à la musique

Fondation EME - Fondation d’utilité publique

Pour en savoir plus, nous soutenir ou participer, visitez:
Um mehr zu erfahren, uns zu unterstützen oder mitzumachen, 
besuchen Sie: www.fondation-eme.lu
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Depuis ses débuts précoces jusqu’aux plus prestigieuses phalanges 
internationales, Simon Rattle a tracé l’un des parcours les plus cohé-
rents et admirés de la direction d’orchestre contemporaine. Alliant 
une curiosité insatiable à un engagement éducatif profond, celui 
qui dirige aujourd’hui l’Orchestre de la Radio bavaroise incarne une 
conception humaniste de la musique, refusant tout enfermement 
stylistique tout en maintenant exigeante la relation avec les musiciens 
et le public.

Dès son plus jeune âge, Simon Rattle manifeste des dispositions 
musicales exceptionnelles. Né à Liverpool en 1955, il intègre le 
Merseyside Youth Orchestra à dix ans comme percussionniste, 
jouant avec avidité « tout ce qu’ils me permettaient de jouer » (The 
Guardian). Son environnement familial, loin de toute rigidité, baigne 
dans une atmosphère musicale éclectique. Son père Denis, pianiste 
de jazz ayant renoncé à une carrière professionnelle, développe un 
commerce d’importation depuis la Chine – fournissant notamment 
ces violons bon marché qui deviendraient le premier instrument du 
jeune Simon. L’univers sonore de la maison Rattle mêle classique, 
big band et comédies musicales, tandis que sa mère tient un magasin 
de disques. Une influence déterminante vient de sa sœur Susan, 
de neuf ans son aînée, qui lui apprend à lire une partition et lui fait 
découvrir un répertoire exigeant : « Elle était probablement la seule 
sœur au monde à se dire : ‹ Eh bien, je pense qu’il va aimer 
Schönberg. › » Rattle évoque toujours avec tendresse cette sœur 

FR	Simon Rattle
Horizons infinis
Bertrand Boissard



8

autiste, dont le diagnostic tardif – pas avant la trentaine – éclaire 
rétrospectivement leur relation : « Comme le dit Greta Thunberg, être 
autiste n’est pas un handicap, c’est un super pouvoir. Et elle a raison. »

Après un baccalauréat anticipé, Rattle quitte Liverpool à seize ans 
pour la Royal Academy of Music de Londres. À dix-neuf ans, ses 
études terminées, sa carrière décolle lorsqu’il remporte le John 
Player International Conducting Competition en 1974. Nommé chef 
assistant à Bournemouth, il découvre un métier « très étrange, 

Simon Rattle à onze ans au Merseyside Youth Orchestra
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intéressant, excitant, fascinant, solitaire, déprimant… ». Une brève 
parenthèse à Oxford pour étudier la littérature anglaise lui permet de 
« découvrir qui il était sans ‹ la drogue de la musique › », avant que 
l’appel de l’Orchestre symphonique de Birmingham ne scelle défini-
tivement sa vocation.

Il le dirigera pendant dix-huit ans (de 1980 à 1998), le hissant à un 
niveau inédit tout en transformant durablement le paysage musical 
britannique. Il décline alors de nombreux engagements internationaux 
pour se consacrer entièrement à cette aventure, faisant de cet orchestre 
régional l’une des formations les plus admirées du moment. 

Simon Rattle à la tête de l’Orchestre symphonique de Birmingham

Ses premières apparitions dans  
les capitales européennes suscitent  
un enthousiasme unanime.
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Ainsi, le critique du Monde peut-il écrire en 1984 : « Ses gestes 
souples et économes semblent synthétiser et embrasser toute la 
musique en la survolant ; il donne visiblement une assise sûre à son 
orchestre, mais surtout une expression soutenue qui le porte vers la 
clarté et une sorte de fluidité transcendante, avec une délicatesse 
d’articulation, mais aussi une précision fulgurante dans les accents, 
qui sont le sel de ses interprétations. »

Celui qui rêvait de direction depuis l’enfance prend la tête en 2002 
du Philharmonique de Berlin, succédant à Claudio Abbado. Il y 
demeure seize ans, marquant profondément l’institution. Bien des 
années après son départ, il continue de vivre à Berlin, ayant trouvé, 
dans la grande maison qu’il habite avec sa femme, la mezzo-soprano 
Magdalena Kožená et leurs trois enfants, une manière de refuge. 
Rattle est allé encore plus loin en prenant la nationalité allemande, 
tout en conservant son identité britannique fondamentale. De 2017 
à 2023, il assure les fonctions de directeur musical du London 
Symphony Orchestra : « C’est la curiosité et l’enthousiasme de 
l’orchestre […] que j’ai trouvés exceptionnellement attrayants. Et leur 
précision rythmique, leur souplesse et leur énergie sont incroyables. » 

En septembre 2023, succédant à Mariss Jansons, il est nommé 
directeur musical de l’Orchestre de la Radio bavaroise (Symphonie- 
orchester des Bayerischen Rundfunks), l’un des plus grands orchestres 
du monde. « À Munich, il est possible d’établir une relation symbiotique 
entre le chef d’orchestre et les musiciens. Au cours des 30 dernières 
années, les orchestres se sont étonnamment améliorés. Il y a 
aujourd’hui beaucoup de groupes merveilleusement virtuoses, mais 
si peu de groupes poétiques. C’est ce que je vis de manière si heureuse 
maintenant à Munich… ». Pour Simon Rattle, diriger cette phalange 
représente l’accomplissement d’un rêve d’enfance – des musiciens 
qu’il a entendus pour la première fois, et dont il est tombé amoureux, 
à l’adolescence à Liverpool. Il perçoit avec émotion l’héritage spirituel 
de Rafael Kubelík, qui marqua l’ensemble de 1961 à 1979, tout en 
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cultivant avec les musiciens une relation chaleureuse et familiale. 
Début 2024, sa désignation en tant que principal chef invité du 
Philharmonique tchèque vient couronner cette trajectoire excep-
tionnelle. Avec le vénérable orchestre, qui connut ses principales 
heures de gloire sous l’ère Karel Ančerl, le titulaire de la « Rafael 
Kubelík Chair » entend se focaliser sur les œuvres de Joseph Haydn, 
Robert Schumann et Edward Elgar ainsi que sur la musique française 
et tchèque.

Si son nom reste notamment attaché aux symphonies de Gustav 
Mahler et aux opéras de Leoš Janáček, son insatiable curiosité 
l’amène à découvrir sans cesse de nouvelles partitions. Rien ne semble 
lui échapper, du baroque – ses Rameau ont marqué les esprits… et 

Le répertoire de Simon Rattle embrasse 
une exceptionnelle diversité.

Simon Rattle lors du concert de clôture de saison à la Waldbühne
photo: Monika Rittershaus
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l’Orchestre philharmonique de Berlin, qui découvrait alors un monde 
inconnu – à la création contemporaine. Pourtant, il renâcle encore  
s’attaquer à ces deux monuments que sont la Messe en si de 
Johann Sebastian Bach et la Missa solemnis de Ludwig van Beethoven, 
s’avouant intimidé à cette perspective. Un opéra comme Don Giovanni 
l’a également longtemps effrayé : « Cette œuvre requiert une chose 
et son contraire en permanence. C’est un opéra qui vous met en 
perte de contrôle, vous donne la sensation d’être enfermé à 
l’intérieur d’un tonneau jeté dans les chutes du Niagara, avec l’idée 
que la noyade est au bout. Tragédie comique ? Comédie tragique ? 
Tout coexiste : légèreté, cruauté, humour, horreur, profondeur  
psychologique et vide existentiel. Mozart aurait adoré les films de 
David Lynch, comme Mulholland Drive. Le niveau de sophistication 
émotionnelle y défie l’entendement. » (Le Monde)

Simon Rattle défend aussi avec conviction la musique britannique. 
Ainsi, son premier concert en tant que chef principal du Philharmonique 
de Berlin comprenait Asyla, de Thomas Adès : « Je voulais apporter 
quelque chose de nouveau et d’extraordinaire à Berlin », déclara-t-il 
à la BBC. S’il est cependant un compositeur qui a bénéficié de toute 
son attention ces dernières années, c’est bien Beethoven. Il a ainsi 
gravé les neuf symphonies et, avec son complice Krystian Zimerman, 
l’intégrale des concertos pour piano. Le compositeur allemand 
demeure pour lui un jalon essentiel : « Aucun autre compositeur 
ne demande autant à ses interprètes. Aucun. Beethoven exige de 
vous plus que tout ce que vous pouvez lui donner. Pas partout, 
évidemment, mais il peut appeler un type d’énergie, ou de férocité, 
ou d’intelligence fatalement hors de portée. Vous savez que vous 
resterez en deçà de ses attentes, que vous échouerez. Mais de 
mieux en mieux, si tout va bien […] À cet égard Beethoven ne se 
compare qu’à Bach. Ils nous placent face à des miroirs qui grossissent 
immanquablement nos défauts, nos absences, nos trucages.  
Ainsi Beethoven nous force à être honnêtes. » (Diapason)
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Le 17 mai 2025, lui est remis le prestigieux prix Ernst von Siemens, 
dont il décide de consacrer les 250 000 euros à l’achat d’instruments 
baroques pour son Orchestre de la Radio bavaroise. « Contrairement 
à ce qui se passait il y a trente ou quarante ans, beaucoup de 
musiciens ont désormais une expérience dans ce domaine. Ils ont 
acquis des modes de jeu, de sonorités, de façons de phraser ou 
d’articuler qui sont désormais assimilés, et l’idée d’un style d’époque 
– quel qu’il soit – est désormais totalement naturelle. » Un geste bien 
à l’image de celui qui, au fil des décennies, s’est indéniablement 
imposé comme le plus important chef d’orchestre britannique vivant, 
alliant comme peu d’autres excellence artistique, vision humaniste 
et humilité.

Après des études musicales (clarinette, piano) et universitaires (sociologie), 
Bertrand Boissard occupe les fonctions durant sept ans de responsable 
de la communication d’un orchestre national en France. Critique musical 
au magazine Diapason depuis 2010, il s’intéresse particulièrement, à 
travers ses comptes-rendus d’enregistrements et de concerts, au piano. 
Participant régulier de la Tribune des critiques de disques (France Musique), 
membre de jurys de concours internationaux, il rédige en outre des 
notes de programmes et des portraits d’artistes pour divers labels 
discographiques et institutions musicales.



You have our full attention
Marjorie Dreyer, Private Banking
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Trente ans séparent Anton Bruckner (1824–1896) et Leoš Janáček 
(1854–1928). Quant à leurs fiefs respectifs, Saint Florian près de Linz 
en Autriche, et Brno, capitale de la Moravie, aujourd’hui en République 
tchèque, ils ne sont pas distants de plus de deux cent cinquante 
kilomètres. On pourra noter chez l’un comme chez l’autre une incli-
nation pour la musique populaire et le sacré, et remarquer qu’ils ont 
tous deux connu une gloire tardive. Là s’arrête la comparaison : si 
l’œuvre de Bruckner s’articule principalement autour de la symphonie 
(dix achevées, plus cette extraordinaire Neuvième abandonnée 
après deux mouvements), Janáček pratiqua peu la musique « pure » : 
son œuvre, qui laisse une large part à l’opéra et plus généralement à 
la voix, s’appuie souvent sur un texte littéraire même lorsqu’elle est 
instrumentale. Par ailleurs, la relative proximité chronologique vacille 
dès que l’on examine leurs biographies respectives. Bruckner connut 
son premier triomphe viennois en 1881, avec la Quatrième Symphonie : 
il avait cinquante-six ans. Et il attendit encore trois ans avant que la 
Septième ne fasse éclater sa gloire internationale, lors de sa création 
à Leipzig. Mais son catalogue était déjà bien fourni. Au contraire, 
lorsque Janáček se fit connaître hors de sa petite Moravie, grâce à 
la reprise pragoise de son opéra Jenůfa en 1916, il avait déjà écrit 
quantité de courtes pièces pour piano, orgue ou chœur, ainsi que 
des arrangements de danses populaires tchèques ou slovaques. 
Mais, à soixante-et-un ans, il avait encore ses plus grands chefs-
d’œuvre devant lui : c’est en 1917 qu’il tomba éperdument amoureux 

FR Rhapsodie morave  
et ode funèbre à la 
viennoise
Claire Delamarche
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Leoš Janáček et Kamila Stösslová

de Kamila Stösslová, une femme mariée de trente-huit ans sa cadette 
qui ne partageait pas ses sentiments mais déclencha une fièvre 
créatrice dont Taras Bulba (1918) fut l’un des nombreux fruits. 

À vrai dire, Taras Bulba est antérieur à la rencontre de Kamila, 
puisqu’une première version fut achevée le 2 juillet 1915. Mais une 
révision profonde eut lieu en mars 1918, quelques mois avant que 
la fin de la guerre signe l’éclatement de la double monarchie 
austro-hongroise et que la Moravie rejoigne la Bohême au sein de  
la nouvelle Tchécoslovaquie. Créée le 9 octobre 1921 au Théâtre 
national de Brno, sous la direction de František Neumann, l’œuvre 
prit son envol trois ans plus tard, le 9 novembre 1924, lorsque Václav 
Talich la dirigea à la Maison municipale de Prague, à la tête de 
l’Orchestre philharmonique tchèque. Elle est dédiée « À notre armée, 
protectrice en armes de notre nation ».

Taras Bulba témoigne de la slavophilie 
de Janáček – antidote le plus sûr à 
la domination germanique – qui se 
manifeste dans nombre de ses œuvres.
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Le point de départ est une nouvelle historique de Nicolas Gogol, 
Tarass Boulba, publiée en 1835 et étoffée sept ans plus tard sous la 
forme d’un roman où se manifestent à présent des thèmes natio-
nalistes russes. Gogol y relate les guerres menées par les Cosaques 
zaporogues (Cosaques du sud de l’Ukraine) au début du 17e siècle 
contre les Polonais, au nom de la foi orthodoxe. 

La désignation de la partition comme « rhapsodie » souligne la 
volonté de Janáček d’aborder la narration en toute liberté de forme 
et de ton. Le compositeur tourne le dos à la forme sonate, où deux 
thèmes aux caractères tranchés sont exposés, puis décortiqués 
dans le développement central et enfin réexposés. Il privilégie une 
construction par courtes sections contrastées au fil desquelles le 
matériau thématique se métamorphose en permanence.

Les trois épisodes principaux du récit de Gogol inspirent chacun  
un mouvement. Le premier se concentre sur la mort du fils cadet de 
Tarass, tué du bras de son propre père. Andreï a en effet endossé 
l’uniforme ennemi pour venir en aide à sa bien-aimée, la fille d’un 
général polonais. L’amour entre les jeunes gens est incarné par un 
thème voluptueux de cor anglais, auquel répond le violon solo. Ce 
thème nourrit le mouvement entier, au fil des passions qui animent 
Andreï, déchiré entre amour et devoir. Il se confronte aux sonorités 
de l’orgue (la prière de la jeune fille et des Polonais assiégés), à 
d’inquiétantes volées de cloches et à des fanfares guerrières, qui 
finissent par avoir le dessus. 

de Kamila Stösslová, une femme mariée de trente-huit ans sa cadette 
qui ne partageait pas ses sentiments mais déclencha une fièvre 
créatrice dont Taras Bulba (1918) fut l’un des nombreux fruits. 

À vrai dire, Taras Bulba est antérieur à la rencontre de Kamila, 
puisqu’une première version fut achevée le 2 juillet 1915. Mais une 
révision profonde eut lieu en mars 1918, quelques mois avant que 
la fin de la guerre signe l’éclatement de la double monarchie 
austro-hongroise et que la Moravie rejoigne la Bohême au sein de  
la nouvelle Tchécoslovaquie. Créée le 9 octobre 1921 au Théâtre 
national de Brno, sous la direction de František Neumann, l’œuvre 
prit son envol trois ans plus tard, le 9 novembre 1924, lorsque Václav 
Talich la dirigea à la Maison municipale de Prague, à la tête de 
l’Orchestre philharmonique tchèque. Elle est dédiée « À notre armée, 
protectrice en armes de notre nation ».

Taras Bulba témoigne de la slavophilie 
de Janáček – antidote le plus sûr à 
la domination germanique – qui se 
manifeste dans nombre de ses œuvres.
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Le deuxième mouvement raconte la mort du fils aîné de Tarass, 
Ostap. Les Polonais l’ont fait prisonnier ; ils le torturent et l’exécutent 
en place publique, sous les yeux de son père présent dans la foule. 
Une caricature de mazurka traduit la victoire des Polonais, et la petite 
clarinette les hurlements d’Ostap. Celui-ci, encouragé par son père, 
meurt toutefois en héros.

Pour venger la mort d’Ostap, les Cosaques menés par Tarass sèment 
la mort en Pologne. Tarass est capturé à son tour et condamné au 
bûcher. Dans ses derniers instants, Tarass est saisi d’une vision 
prophétique : la victoire de la Russie et l’arrivée d’un nouveau tsar 
qui régnera sur le monde. « Il n’y a pas au monde de bûchers, de 
tortures, de forces capables de ruiner la puissance du peuple russe », 
écrit ici Gogol. C’est cette phrase qui avait frappé Janáček et l’avait 
poussé à composer sa rhapsodie. Il l’illustre dans une somptueuse 
apothéose, impressionnant crépitement orchestral avec volées de 
cloches et grands tuttis d’orgue.

Ilya Répine, Les Cosaques zaporogues écrivant une lettre au sultan 
Mahmoud IV de Turquie, 1880–1891
Musée russe, Saint-Pétersbourg





More than a guided tour,
an encounter!
A treat for both the eyes and the ears, the Guided Tours 
at the Philharmonie Luxembourg might just be the new 
experience you were looking for.

Scan to book
↙
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L’orchestre de Janáček explore les extrêmes de la tessiture, évite les 
doublures et les médiums fournis. Il bannit plus généralement tous 
les effets destinés à étoffer le son, à arrondir les angles. Les timbres 
surgissent à l’état brut, les timbales et percussions font des 
incursions spectaculaires : Taras Bulba gratte toutes les couches 
recouvrant cet orchestre romantique allemand opulent dont Bruckner 
est l’un des principaux représentants. « Orchestre romantique 
germanique » serait plus juste d’ailleurs, puisque le périmètre d’action 
de ce compositeur se réduisit à quelques méandres autrichiens du 
Danube, entre l’abbaye de Saint-Florian où il fut successivement 
professeur adjoint, puis organiste assistant et organiste titulaire, et 
où il repose, Linz où il étudia et fut organiste de la cathédrale à partir 
de 1855, et Vienne où il s’établit en 1868.

Deux raisons poussèrent Bruckner à s’établir dans la capitale 
autrichienne. La première fut sa nomination comme organiste de la 
cour et professeur d’orgue et de contrepoint au Conservatoire, en 
succession de son ancien mentor Simon Sechter. Mais l’impulsion 
décisive pour quitter Linz, ville provinciale qui ne pouvait répondre à 
ses ambitions de symphoniste, fut le relatif succès que sa Première 
Symphonie recueillit à Vienne. Hélas ! les désillusions surgirent dès 
la symphonie suivante, rejetée par la critique puis par Bruckner lui-
même (elle est aujourd’hui connue comme « die Nullte », la numéro 
zéro). La rupture avec le tout-puissant critique Eduard Hanslick fut 
consommée en 1877, lorsque Bruckner dédia sa Troisième Symphonie 
à son idole, Richard Wagner, qu’il venait de rencontrer à Bayreuth. 
Or Wagner était la bête noire de Hanslick, et celui-ci réussit à retourner 
plusieurs de ses collègues contre celui qu’il érigeait désormais en 
adversaire de son poulain, Johannes Brahms. La création de la 
« Wagner-Symphonie » fut un échec cuisant et, malgré le succès 
de la Quatrième en 1881 (créée au prix de remaniements drastiques), 
les Cinquième et Sixième Symphonies ne furent jamais jouées du 
vivant de leur auteur.

More than a guided tour,
an encounter!
A treat for both the eyes and the ears, the Guided Tours 
at the Philharmonie Luxembourg might just be the new 
experience you were looking for.

Scan to book
↙



22

La consécration arriva enfin le 30 
décembre 1884, lorsque le jeune Arthur 
Nikisch dirigea la première audition de la 
Septième Symphonie à Leipzig.

Trois mois plus tard, l’œuvre triomphait à Munich et le roi Louis II 
de Bavière, le protecteur de Wagner, en acceptait la dédicace.  
Ces exécutions furent bientôt suivies de reprises en Europe et aux 
États-Unis. Significativement, ces succès eurent lieu loin de Vienne 
et de la querelle entre brahmsiens et wagnériens. En janvier 1886,  
la création du Te Deum consacra enfin Bruckner dans son pays.  
Le compositeur fut même décoré par l’empereur François-Joseph Ier. 

Comme souvent chez Bruckner, l’Allegro moderato initial adopte une 
forme sonate à trois thèmes. Le premier de ces thèmes, amorcé par 
un arpège de mi majeur aux violoncelles et au cor, naît d’un trémolo. 
Les thèmes initiaux de l’Adagio et du finale découleront à leur tour 
de ce thème fondateur. Le second thème, énoncé par un duo de 
hautbois et clarinette sur des accords répétés de cuivres, accumule 
la tension jusqu’à s’immobiliser sur un sommet fortissimo. Le troisième 
thème, cavalcade bondissant à travers la tessiture, se termine sur 
des appels de cuivres stridents. On glisse alors dans la section de 
développement, où se confrontent des éléments issus des trois 
thèmes. La réexposition débouche sur une coda monumentale. 
Elle affirme avec éclat l’arpège initial de mi majeur, sur un trémolo 
qui a gagné les timbales et toutes les cordes. Ce moment n’est pas 
sans rappeler les dernières mesures de L’Or du Rhin, premier volet 
de la Tétralogie L’Anneau du Nibelung de Wagner, lorsque les dieux 
entrent dans leur nouvelle demeure du Walhalla.
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Si la Troisième Symphonie traduisait l’enthousiasme de la rencontre 
avec Wagner, la Septième est un monument funèbre à sa mémoire. 
Le premier mouvement était presque achevé lorsque Bruckner vit 
Parsifal à Bayreuth, le 24 juillet 1882. Wagner lui sembla épuisé et il 
eut conscience de le voir pour la dernière fois. C’est dans ce triste 
état d’esprit qu’il entreprit l’une de ses pages les plus bouleversantes, 
l’Adagio, en ut dièse mineur. Wagner s’éteignit à Venise le 13 février 1883, 
et le mouvement lent se mua en ode funèbre. Deux paires de tubas 
wagnériens (deux ténors et deux basses) introduisent le mouvement, 
avec le soutien d’un tuba contrebasse. Ces instruments joués par 
les cornistes avaient été inventés par Adolphe Sax à la demande de 
Wagner pour sa Tétralogie et sont utilisés ici pour la première fois par 

Silhouettes d’Otto Böhler représentant Richard Wagner et Anton Bruckner 
à Bayreuth en 1873
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un autre compositeur. Ils instaurent un mélange unique de douceur 
et de recueillement, introduisant un thème lumineux de cordes qui 
figure également à la fin du Te Deum – la composition de cette 
œuvre entoure chronologiquement celle de la Septième Symphonie, 
et elle partage avec elle de nombreux traits. 

Un second thème, plus dansant, est présenté aux cordes. Le premier 
thème réapparaît, plus tendu, puis l’épisode dansant. La troisième 
itération du premier thème engendre un énorme crescendo. Au sommet, 
un accord de dominante sur la bémol se résout, contre toute attente, 
sur un accord de do majeur. Cet atterrissage inattendu est assorti 
d’un vigoureux coup de cymbales, soutenu par un trémolo de triangle 
et un long roulement de timbales. Bruckner l’ajouta sur le manuscrit 
après la création, semble-t-il à l’instigation de Nikisch. Puis une main 
raya le coup de cymbales et nota « Gilt nicht » [Non valable]. Il est 
généralement admis que ce n’est pas celle de l’auteur, si bien que 
le consensus penche pour jouer ce coup de cymbales, le seul de la 
symphonie ; c’est le choix qu’a fait ce soir Sir Simon Rattle. Cymbales 
ou pas, le poignant épisode qui fait suite, introduit par les tubas 
wagnériens, ne laisse aucun doute sur la douleur éprouvée par Bruckner. 

Le Scherzo, premier mouvement composé, est en trois sections 
progressant chacune vers un crescendo incandescent (la deuxième 
section et la troisième section sont respectivement un développement 
et une reprise de la première). L’ensemble est intégralement récapitulé 
après le trio central tout de poésie, dont la mélodie est demandée 
gesangvoll [chantant].

Le Finale est construit comme le premier mouvement sur trois 
thèmes principaux. Le premier est un motif décidé, en rythmes pointés, 
présenté par les violons. Vient ensuite un choral des violons et altos, 
sur une basse régulière des violoncelles et contrebasses en pizzicatos. 
L’effet est proche de la Marche des pèlerins, dans Harold en Italie 
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d’Hector Berlioz. Hommage voulu ou fortuit ? On l’ignore. En tout cas 
Bruckner connaissait et appréciait la musique de Berlioz depuis 
qu’Otto Kitzler la lui avait fait découvrir dans ses années d’études à 
Linz. Et l’Andante de la Quatrième Symphonie semblait déjà lui aussi 
porter la marque de cette Marche des pèlerins. Le troisième thème 
est une déformation puissamment cuivrée du premier. Après le 
développement, les trois thèmes sont réexposés en ordre inverse et 
de manière abrégée. Puis la coda confirme la parenté entre premier 
et troisième thème en passant incessamment de l’un à l’autre. Les 
ultimes mesures font écho à la coda du premier mouvement, présentant 
comme elle en apothéose, sur les cordes et timbales en trémolos, 
l’arpège fondateur de cette somptueuse symphonie : la boucle  
est bouclée.

Un tuba wagnérien de la manufacture Gebr. Alexander
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Formée notamment au Conservatoire de Paris (CNSMD), tout en suivant 
des études universitaires de musicologie et de hongrois, Claire Delamarche 
est musicologue à l’Auditorium-Orchestre national de Lyon. Autrice de 
nombreux articles et ouvrages, habituée des ondes radiophoniques, elle 
a publié chez Fayard une monographie de Béla Bartók qui a remporté 
plusieurs prix.

Dernière audition à la Philharmonie

Leoš Janáček Taras Bulba
   Première audition

Anton Bruckner Symphonie N° 7
   24.06.19 Luxembourg Philharmonic / Andrew Manze
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Mr Big Stuff. Listening to Bruckner’s symphonies is 
likened to walking around a huge cathedral, being awed 
by the monumental architecture and massive scale.

Spirits and warriors. The idea for Symphony N° 7 came 
to Bruckner in a dream (in the same way that «Yesterday» 
came to Paul McCartney). Janáček was inspired by the 
Russian novel Taras Bulba, which depicts the 1628 war 
between the Cossacks and the Poles. 

Hero worship. Bruckner idolised Richard Wagner, whose 
music shaped Bruckner’s symphonic writing. Janáček’s 
deep admiration for the strength of the Russian spirit gave 
rise to his initial interest in Taras Bulba.

Death is all around. Having been nicknamed an elegy to 
Wagner, the Adagio from Symphony N° 7 was played at 
Bruckner’s funeral years later. Janáček’s Taras Bulba 
features torture, filicide and death by burning. Bleak!

Who are the 
composers?

What’s 
the big idea?

Anton Bruckner

Leoš Janáček (1854–1928): Czech. Folk song enthusiast. 
Introvert. Couldn’t afford a piano so drew a keyboard on 
his desk for practice. Studied music at a monastery. Later 
developed an aversion to religion. Unhappily married.

Anton Bruckner (1824–1896): Devout Catholic. Struggled 
to fit into polite Viennese society. Regularly under fire 
from music critics. Lifelong bachelor. Tipple of choice: 
Pilsner. Lived his final months in a Palace apartment 
provided by the Austrian Emperor. Fancy!



Village people. Janáček and Bruckner were both inspired 
by folk music. Listen out for the lively feel of a Polish mazurka 
in The Death of Ostrap or the heavy peasant boots thumping 
out three beats in a bar in Bruckner’s Scherzo.

Never give up. Military leader Taras Bulba prophesied 
that his people would one day triumph, represented by 
the optimistic violin solo and the brass fanfares at the 
end of the Janáček.

Climb every mountain. Bruckner described the opening 
of Symphony N° 7 as a «huge, glowing mountain-range 
of sound». Can you hear how the long melodies rise 
and fall, reaching for their climax? Just when you think 
you’ve reached the top – round the next corner there is 
another peak!

The ultimate homage. Bruckner pays tribute to Wagner 
by including his hero’s invention, the «Wagner tuba»,  
in the Adagio. They look like an elongated French horn 
and have a mournful, mellow sound.   

Who are the 
composers?

Something 
to take home?

What should I 
listen out for?

Hammer time! Another composer who invented a 
new instrument was Bruckner devotee Gustav 
Mahler, whose «Box and Hammer» will be out in full 
force on 11.12. when the Luxembourg Philharmonic 
performs Mahler’s gargantuan Sixth Symphony.

Get back in the saddle. The 1962 film adaptation of 
Taras Bulba featured 10.000 horses ridden by extras, 
who were told they would be paid more if they fell off 
their horses during battle scenes. Cue hundreds of 
men tumbling off their horses on purpose. Ouch!

Author: Elinor Guinane
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C’est l’IA qui le dit… 
Dans cette nouvelle rubrique, nous avons posé à l’IA 

une question que vous n’auriez peut-être pas osé poser 

et dont voici la réponse : 

Anton Bruckner n’a-t-il composé que des symphonies ?

Non, Anton Bruckner n’a pas composé uniquement des symphonies. 

Bien qu’il soit surtout connu pour ses neuf symphonies monumen-

tales, son œuvre comprend également d’autres genres musicaux, 

principalement dans la musique chorale et la musique religieuse.

Voici quelques exemples de ses compositions non symphoniques :

Messes et autres œuvres religieuses

Messe en fa mineur, Messe en ré mineur (également connue sous 

le nom de Messe de Bruckner), et Messe en si mineur.

Il a également composé de nombreuses motets et antiphones 

pour chœur.

Ouvertures
Bruckner a écrit plusieurs ouvertures orchestrales, comme 

l’Ouverture en do mineur et l’Ouverture en mi bémol majeur.

Musique de chambre

Bien que Bruckner ne soit pas principalement reconnu pour 

ses œuvres de chambre, il a composé quelques pièces dans 

ce genre, comme son Quatuor à cordes en fa mineur.

Lieder
Bruckner a écrit de nombreuses chansons (Lieder) pour voix et 

piano, inspirées par des poètes allemands. Elles ne sont pas 

aussi célèbres que ses symphonies, mais elles montrent une 

autre facette de son écriture musicale.

Même s’il est avant tout reconnu pour ses symphonies monumen-

tales, ces autres œuvres témoignent de la diversité de son talent 

et de sa capacité à composer dans plusieurs styles musicaux.

Demandé à ChatGPT le 02.10.25
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Manchmal muss man bei der täglichen Arbeit auch unangenehme 
Momente ertragen. Oft heißt es dann, in den sprichwörtlichen 
«sauren Apfel» zu beißen, in der Hoffnung auf die Rückkehr der  
Sonnenseiten des Berufs. Auch Profimusizierende bilden da keine 
Ausnahme: Es gibt Komponierende, die Streicher und Holzbläser 
über und über mit herrlich ausladenden Melodien bedenken und  
die Blechbläser etwas stiefmütterlich behandeln, vielleicht auch, 
weil sie in den bis dahin kennengelernten Orchestern üble Blech-
Erfahrungen machen mussten. Aber auch umgekehrt gibt es Kom-
ponierende, die bei den Streichern und Holzbläsern zu Augenrollen 
führen, weil sie ihnen oftmals nur begleitende Funktionen zubilligen 
– fernab schöner Kantilenen.

Die freudvoll funkelnden Augen bei Streichern und Holzbläsern des 
Symphonieorchesters des Bayerischen Rundfunks kann man sich 
daher lebhaft vorstellen, als die von Leoš Janáček 1915 komponierte 
und 1921 uraufgeführte Rhapsodie für Orchester Taras Bulba auf 
das Programm des heutigen Konzertes gesetzt wurde. In den drei 
Sätzen des Stückes kommen diese beiden Klangträger voll auf ihre 
Kosten. Im ersten Satz nehmen warme Melodien u. a. des Englisch-
horns, der Oboen und Violinen breiten Raum ein, immer wieder 
unterbrochen durch wild auffahrende, prächtige Streicherkaskaden, 
die dann auch mit weit ausgespannten Linien glänzen dürfen. Im 
zweiten Satz treten die Holzbläser, gegen Ende hin vor allem die 

DE Wohl und Wehe einer 
Brucknersymphonie
Gilbert Stöck
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Klarinetten besonders hervor, und im Schlussabschnitt schaffen die 
Streicher und die Solo-Violine – gleichsam in den verschiedenen 
Registern singend – ein sanftes, tröstendes Flair.

Trost, Trauer, nostalgische Erinnerungen angesichts des Schreckens 
der Gegenwart bestimmen grundsätzlich den Gehalt dieses Werkes, 
dessen Anregung Janáček 1905 in Nikolai W. Gogols Erzählung fand, 
in der der Kosake Taras Bulba während eines Aufstandes gegen die 
Polen das Leben verlor. 

Die ersten beiden Sätze thematisieren die unterschiedlichen Todes-
umstände von Taras Bulbas Söhnen Andrij und Ostap. Die affektiven 
Ambivalenzen zwischen Trauer, Ohnmacht und tröstenden Gedanken 
an seine Kinder setzt Janáček durch den steten Wechsel der Texturen 
und musikalischen Entwicklungen um: Im ersten Satz geschieht das 
unter anderem durch eine vordergründige Ruhe, die aber aufgrund 
des ziellosen Kreisens durch die Tonarten keinen Halt findet und in 
ein musikalisches Trommelfeuer der Posaunen mündet. Im zweiten 
Satz gestaltet der Komponist die Todeserzählung durch ein amor-
phes Klanggeschehen: Ein marschartig-schostakowitschhaftes 
Geschreite kommt gleich wieder ins Stocken, plötzliche Abbrüche 
nach «logischen» Entwicklungen verhindern eine Orientierung und 
jegliche Prognosen über den weiteren Satzverlauf. Danach schließt 
eine überraschend eintretende, groteske Episode den Satz, die mit 
ihrer Triangel-Heiterkeit eher an einen Jahrmarkt erinnert, wobei 

Die Rhapsodie gleicht einem Requiem, 
in dem in jedem Satz das Leben und 
Sterben eines Menschen im Mittelpunkt 
steht. 
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Leoš Janáček 1926

Ostaps Todesschrei tonmalerisch durch einen schrillen Klarinetten-
ausbruch verdeutlicht wird. Till Eulenspiegels Ende in Richard 
Straussʼ gleichnamiger symphonischer Dichtung schimmert hier 
deutlich durch.

Im dritten Satz geht es schließlich um den Tod und die Vision des 
heldenhaften Kämpfers Taras Bulba selbst. Auch hier wabert es 
unruhig durch die Tonarten dahin, nunmehr in den tiefen Streichern. 
Der offene Gestus wird durch Holzbläser beschworen, die ihre 
Melodien oft nicht abwärtsgerichtet schließen, gleichsam Aussage-
sätzen, sondern nach oben, als ob sie das klangliche Geschehen 
hinterfragen wollten. Nach einer burlesken Episode erschafft Janáček 
durch die nun massiver als zuvor auftretenden Blechbläser und die 
schreitenden Streicher einen feierlichen Charakter. Erst gegen Ende 
des Werkes erlaubt sich der Komponist mit verklärten Streichern 
sanfte Durtonarten und ruhige Trompetenfanfaren.  
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Solch nostalgisches Flair erinnert an Siegfrieds Trauermarsch in 
Richard Wagners Götterdämmerung und rundet damit das gedenk-
hafte, feierliche Programm der Rhapsodie ab.

Die Programmatik in den Symphonien Anton Bruckners lässt 
sich zuweilen an den Widmungen ablesen: die Dritte widmete er 
Richard Wagner und die Neunte, seine letzte, «dem lieben Gott». 
Als Programmmusik, nunmehr aber ohne dezidiertes Programm, 
darf auch seine Siebte Symphonie bezeichnet werden, die er ab 
1881 komponierte und in den Monaten nach Richard Wagners Tod 
am 13. Februar 1883 abschloss – ein Ereignis, das tiefe Auswirkun-
gen auf die Symphonie haben sollte. Gerade der zweite Satz tritt 
den Hörenden mit all seinen Affekten wie ein symphonisches 
Requiem für den geliebten Meister aus Bayreuth entgegen.

denn mit der Uraufführung der Symphonie am 30. Dezember 1884 
mit dem Gewandhausorchester unter Arthur Nikisch in Leipzig 
begann sich seine Bekanntheit als Symphoniker zu verbreiten. Die 
Jahre 1885/86 brachten erstmals zweistellige Aufführungszahlen 
seiner Werke, neben Leipzig auch in Städten wie Amsterdam, 
Boston, Chicago, Dresden, Frankfurt, Graz, Hamburg, Köln, Linz, 
München, New York und Prag. In den Jahren danach wurde die 
Siebte Symphonie in allen großen Konzerthäusern der Welt aufge-
führt und gefeiert… In allen großen Konzerthäusern? Nein! Eine von 
unbeugsamen Traditionalisten bevölkerte Metropole hörte nicht auf, 
dem Eindringling Widerstand zu leisten: Diese Stadt war Wien. Der 
dortige musikkritische Platzhirsch, Eduard Hanslick, schrieb zur 

Aber auch die Auswirkungen der ersten 
Aufführungen auf Bruckners Ruhm und 
Leben waren gewaltig, 
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Wiener Erstaufführung der Siebten Symphonie im März 1886, dass 
das Werk einer «symphonischen Riesenschlange» gleiche, vor der 
die Zuhörer flüchteten. Aber auch er musste einige Jahre später 
leicht resigniert zur Kenntnis nehmen: «Es ist nicht unmöglich, daß 
diesem traumverwirrten Katzenjammerstil die Zukunft gehört – eine 
Zukunft, die wir nicht darum beneiden.»

Im ersten Satz dieser «symphonischen Riesenschlange» entspinnen 
sich drei ausladende Themen, die bereits früh ungewöhnliche Ton-
arten aufsuchen und sich in ihrem Affekt recht ähneln. Geduldig 
gibt Bruckner den Themen Raum, sich zu entwickeln, wobei die ein-
zelnen Melodiefäden durch die verschiedenen Register im Orchester 
aufgenommen und weitergegeben werden. Sie wandern regelrecht 
räumlich durch das Orchester, was die musikalischen Partner eng 
aneinanderschweißt. Vor allem im Mittelabschnitt teilen sich die 
breiten Themen in kleinere Abschnitte und werden simultan mit 
anderen zu einem festen klanglichen Knäuel verwoben. Die kompo-
sitorische Raffinesse lässt sich auch gut an der sich anschließenden 
Reprise ablesen, da deren Einsatz nicht schablonenhaft den Anfang 
wiederholt, sondern die kontrapunktische Energie der zuvor gehörten 
Passagen hier weiterfließen darf. Mehr als alle anderen bis zu diesem 
Zeitpunkt von Bruckner komponierten Symphoniesätze strahlt 
dieser erste Satz eine durchgehend gemessene, verklärte Ruhe 
aus. Bruckner ist hier vollkommen bei sich und seiner Kunst.

Dieser Charakter wird im zweiten Satz noch weiter vertieft. Seine 
Würde und der Raum, den Bruckner ihm einräumt, machen ihn zum 
Zentrum der Symphonie. Der Komponist erfuhr während der Arbeit 
an diesem Satz vom Ableben Richard Wagners und schuf eine Trauer- 
musik, die in außerordentlicher Weise Bestürzung, Ohnmacht, aber 
auch Trost vermittelt. Hier setzt Bruckner auch die sogenannten 
Wagnertuben ein, die Wagner für seinen Ring des Nibelungen ent-
wickeln ließ: Technisch zählen sie zu den Waldhorninstrumenten 
und werden auch von den entsprechenden Hornisten eines 
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Orchesters gespielt. Der besondere, dunkle Klang der Wagnertuben, 
sowie die Schwere und Unerbittlichkeit des zweiten Satzes lässt 
den Eingangssatz wie ein langes Vorspiel zu ihm erscheinen. Dieser 
zweite Satz ist eine Welt für sich – die Komposition könnte wohl 
hier, ohne einen Verlust zu verspüren, enden. Die Erlösung von allem 
irdischen Leid durch sanfte, tröstende Hornklänge scheint gerade 
hier nahe zu sein, wie sonst nirgendwo in der Musikgeschichte.

Die nachfolgenden beiden Sätze scheinen frischen Mut zu fassen 
und mit einem bewegteren Gestus neue gehaltliche Ufer anzusteu-
ern. Gerade der dritte Satz, das Scherzo, stellt bei Bruckner wieder 
einmal eine Art geistiges Abschütteln der tiefgehenden Gedanken 
in den Sätzen davor dar. Während allgemein in den drei anderen 
Sätzen seiner Symphonien oft die melodischen Ideen die grundle-
gende Energie für die Entwicklungen liefern, ist dafür in den Scherzi, 
so auch hier in seiner Siebten Symphonie, der engmaschige, pulsie-
rende Rhythmus im Dreiertakt verantwortlich. Eine Reminiszenz an 
den klagenden Charakter bringt das in der Mitte liegende Trio, denn 
auch hier hält Bruckner inne und baut durch den schwärmerischen 

Anton Bruckner
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Charakter, vor allem der Streicher, Brücken zu den Sätzen davor. 
Dies ist außerordentlich, denn üblicherweise gibt er im Trio musika-
lisch eher derben Gedanken Raum, die weniger an den Wiener 
Hochkulturklang, als vielmehr an die ländliche Wirtshausmusik 
seiner oberösterreichischen Heimat erinnern.

Ganz wagnerisch, mit mutigem, voranschreitenden Charakter, tritt 
danach der vierte Satz auf, in dem das Hauptthema von scharfem, 
in Dreiklängen aufsteigenden Fanfarenklang lebt. Anders als in den 
ersten beiden Sätzen wagt Bruckner hier wieder seine typischen, 
fast schroffen Abbrüche von musikalischen Phrasen: Mal beginnen 
die Violinen plötzlich zu singen, dann steht ohne Vorwarnung der 
Fortissimo-Blechklang bedrohlich in der Tür, und mal weist er plötz-
lich den Hörnern und Wagnertuben sangliche Melodien zu. Die Blech- 
bläser bleiben auch danach dominant, nunmehr aber mit einer über- 
wältigenden Fortissimo-Klangfülle. Im Gegensatz zu anderen sym-
phonischen Abschlüssen, beispielsweise in der Vierten Symphonie, 
wo Bruckner in der Schlusssteigerung nochmals innehält, lässt er 
in der Siebte Symphonie alle Klangzügel locker. Das Orchester darf 
ungestüm dem glanzvollen, strahlenden Ende entgegengaloppieren.

Gerade die Blechblasmusizierenden feiern in der Regel jeden «Dienst» 
im Orchester, bei dem sie eine Bruckner-Symphonie und die für sie 
darin oft prächtigen Passagen proben bzw. aufführen können. Hier 
dürfen sie sich, im Vergleich zur eingangs gehörten Rhapsodie von 
Janáček, so richtig ausleben. Hört man sich jedoch bei Streichern 
und Holzbläsern um, ist oft eine gewisse Reserviertheit gegenüber 
Bruckner zu bemerken: Statt «unendlicher Melodien» gibt es hier 
allzu oft unendliches Begleitungsgewaber, das technisch schwer 
und physisch anstrengend die Handgelenke malträtiert, oder auch 
lange Haltetöne, die das Lungenvolumen der Holzbläser auf die 
Probe stellen. Aber keine Sorge, die nächste Mozart- oder Brahms-
Symphonie kommt bald wieder. So ist das (Musik-)Berufsleben halt: 
Des einen Freud ist manchmal des anderen Leid.
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Geboren 1969 in Graz studierte Gilbert Stöck Musikwissenschaft in Graz 
und promovierte in Halle (Saale) über ein Thema zur Musikgeschichte 
der DDR. Er ist seit 2005 Dozent am Institut für Musikwissenschaft der 
Universität Leipzig und forschte 2013 bis 2015 in Lissabon zu Aspekten 
der portugiesischen Musikgeschichte.

Letzte Aufführung in der Philharmonie

Leoš Janáček Taras Bulba
   Erstaufführung

Anton Bruckner Symphonie N° 7
   24.06.19 Luxembourg Philharmonic / Andrew Manze

Anton Bruckner, von Kritikern verfolgt: Eduard Hanslick, Max Kalbeck 
und Richard Heuberger. Karikatur von Otto Böhler um 1880
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Symphonieorchester 
des Bayerischen  
Rundfunks
1. Violine
Radoslaw Szulc * 
Anton Barakhovsky * 
Tobias Steymans * 
Thomas Reif *
N.N.
Julita Smoleń 
Peter Riehm
Corinna Clauser-Falk 
Franz Scheuerer 
Michael Friedrich 
Andrea Karpinski  
Daniel Nodel
Marije Grevink 
Nicola Birkhan 
Karin Löffler
Anne Schoenholtz 
Daniela Jung
Andrea Eun-Jeong Kim 
Stefano Farulli
Fabian Jüngling

2. Violine
Korbinian Altenberger *
N. N. *
N.N. *
Yi Li
Leopold Lercher 
Key-Thomas Märkl 
Bettina Bernklau 
Valérie Gillard 
Stephan Hoever  
David van Dijk
Susanna Baumgartner 
Celina Bäumer
Amelie Böckheler-Kharadze 
Lorenz Chen
Alexander Kisch
N.N.

Viola
Emiko Yuasa *
N.N. *
N.N. *
Benedict Hames 
Giovanni Menna 
Anja Kreynacke 
Mathias Schessl 
Klaus-Peter Werani 
Christiane Hörr 
Véronique Bastian 
Alice Marie Weber 
Elisabeth Buchner 
Christa Jardine 
Philipp Sussmann

Violoncello
N.N. *
N.N. *
Till Schuler * 
Hanno Simons
Eva-Christiane Laßmann 
Jan Mischlich
Uta Zenke-Vogelmann 
Jaka Stadler
Frederike Jehkul-Sadler 
Samuel Lutzker 
Katharina Jäckle 
Sayaka Selina Studer

Kontrabass
Philipp Stubenrauch * 
Wies de Boevé * 
José Sebastião Trigo 
Teja Andresen
Lukas Richter
David Santos Luque
Naomi Shaham 
Harry Atkinson
N.N.
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Flöte
Henrik Wiese *
Lucas Spagnolo * 
Petra Schiessel 
Natalie Schwaabe 
Ivanna Ternay

Oboe
Stefan Schilli *
Ramón Ortega Quero * 
Tobias Vogelmann 
Emma Schied
Melanie Rothman

Klarinette
Christopher Patrick Corbett *
N.N. *
Bettina Faiss 
Werner Mittelbach 
Heinrich Treydte

Fagott
Marco Postinghel * 
Jesús Villa Ordóñez * 
Susanne Sonntag
Francisco Esteban Rubio 
N.N.

Horn
Carsten Carey Duffin *
N.N. *
Ursula Kepser
Thomas Ruh 
Norbert Dausacker 
François Bastian
Marlene Pschorr

Trompete
Martin Angerer *
N.N. *
Wolfgang Läubin 
Thomas Kiechle
Herbert Zimmermann

Posaune
Felix Eckert *
João Pedro Pereira de Abreu *
Uwe Schrodi
Lukas Gassner
Csaba Wagner

Tuba
Stefan Tischler *

Pauke
Raymond Curfs *
N.N. *

Schlagwerk
Guido Marggrander 
Christian Pilz
Jürgen Leitner

Harfe
Magdalena Hoffmann *

Tasteninstrumente
Lukas Maria Kuen

* Konzertmeister*innen, Stimm- 
   führer*innen, Solo



 

With «Pick & Mix», choose 4 or more concerts 
from a large selection and enjoy attractive discounts.
It’s your season, your way. 
#TasteTheMusic
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Save. Repeat.
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Symphonieorchester des Bayerischen Rundfunks

FR Sir Simon Rattle est depuis la saison 2023/24 le chef du Symphonie- 
orchester des Bayerischen Rundfunks. Il est le sixième d’une lignée 
prestigieuse, après Eugen Jochum, Rafael Kubelík, Sir Colin Davis, Lorin 
Maazel et Mariss Jansons. Peu après sa création en 1949, le BRSO est 
devenu une phalange de renommée internationale. Outre le répertoire 
classique et romantique et le modernisme classique, la musique 
contemporaine fait partie des missions centrales de la série musica viva, 
fondée en 1945 par Karl Amadeus Hartmann. Des chefs invités de renom 
tels que Leonard Bernstein, Sir Georg Solti, Carlo Maria Giulini et Wolfgang 
Sawallisch ont marqué l’orchestre de leur empreinte. Aujourd’hui, Herbert 
Blomstedt, Franz Welser-Möst, Daniel Harding, Yannick Nézet-Séguin, 
Jakub Hrůša et Iván Fischer en sont des partenaires de premier plan. 
Des tournées ont conduit l’orchestre à travers l’Europe, l’Asie et l’Amérique. 
Le BRSO a reçu de nombreux prix pour ses multiples enregistrements, 
dont un Grammy Award, un Diapason d’or et le Preis der deutschen 
Schallplattenkritik. Sir Simon Rattle a activement participé à enrichir 
cette discographie, notamment avec des œuvres de Gustav Mahler et 
Richard Wagner. Une autre mission importante du BRSO est la promotion 
des jeunes talents. Celle-ci est assurée par la BRSO Academy, ainsi que 
par le Concours international de musique de l’ARD, créé en 1952. La 
médiation musicale occupe également une place importante dans le 
programme de l’orchestre, grâce à divers formats et offres destinés aux 
écoles et aux familles avec enfants. La formation se classe régulièrement 

Interprètes
Biographies
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parmi les premières dans les classements internationaux; en 2023, elle 
a été élue troisième meilleur orchestre du monde dans un classement 
publié par le magazine en ligne Bachtrack et établi par des journalistes 
musicaux. Le Symphonieorchester des Bayerischen Rundfunks s’est 
produit pour la dernière fois à la Philharmonie Luxembourg lors de la 
saison 2022/23.

Symphonieorchester des Bayerischen Rundfunks

DE Seit der Saison 2023/24 leitet Sir Simon Rattle das Symphonie- 
orchester des Bayerischen Rundfunks als Chefdirigent. Er ist der sechste 
in der Reihe bedeutender Orchesterleiter nach Eugen Jochum, Rafael 
Kubelík, Sir Colin Davis, Lorin Maazel und Mariss Jansons. Bald nach 
seiner Gründung 1949 entwickelte sich das BRSO zu einem international 
renommierten Klangkörper. Neben der Pflege des klassisch-romantischen 
Repertoires und der klassischen Moderne gehört im Rahmen der 1945 von 
Karl Amadeus Hartmann gegründeten musica viva die zeitgenössische 
Musik zu den zentralen Aufgaben. Namhafte Gastdirigenten wie Leonard 
Bernstein, Sir Georg Solti, Carlo Maria Giulini und Wolfgang Sawallisch 
haben das Orchester geprägt. Heute sind Herbert Blomstedt, Yannick 
Nézet-Séguin, Franz Welser-Möst, Jakub Hrůša und Iván Fischer wichtige 
Partner. Tourneen brachten das Orchester durch Europa, nach Asien 
sowie nach Amerika. Für seine umfangreiche Aufnahmetätigkeit erhielt 
das BRSO viele Preise, darunter der Grammy Award, der Diapason d’or 
und der Preis der deutschen Schallplattenkritik. Sir Simon Rattle hat die 
Diskographie um wichtige Meilensteine erweitert, u. a. mit Werken von 
Gustav Mahler und Richard Wagner. Ein weiterer Aufgabenschwerpunkt 
des BRSO ist die Förderung des musikalischen Nachwuchses. Diesem 
widmet sich die BRSO Akademie, sowie der 1952 ins Leben gerufene 
Internationale Musikwettbewerb der ARD. Auch die Musikvermittlung 
nimmt durch diverse Formate und Angebote für Schulen und Familien 
mit Kindern im Programm des Orchesters einen wichtigen Platz ein. 
In internationalen Rankings rangiert das BRSO regelmäßig auf den 
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vorderen Plätzen; 2023 wurde es in einer vom Online-Magazin Bachtrack 
veröffentlichten und von Musikjournalist*innen erstellten Rangliste der 
zehn besten Orchester weltweit auf den dritten Platz gewählt. In der 
Philharmonie Luxembourg ist das Symphonieorchester des Bayerischen 
Rundfunks zuletzt in der Saison 2022/23 aufgetreten.

Sir Simon Rattle direction

FR Sir Simon Rattle a dirigé pour la première fois en 2010 les Chors und 
Symphonieorchesters des Bayerischen Rundfunks. Une intense colla-
boration s’est depuis développée, qui a culminé en 2023 lorsque le 
Britannique de 70 ans, aujourd’hui naturalisé allemand, a pris la direction 
de l’orchestre, qu’il admire depuis sa jeunesse. Il présente un large répertoire 
allant de Johann Sebastian Bach, Joseph Haydn et Wolfgang Amadeus 
Mozart à la musique moderne et contemporaine, des incontournables 
de la musique symphonique à l’opéra en version concert. Sous le label 
BRSO barock, il établit également au sein du BRSO la pratique de la 
musique ancienne sur des instruments d’époque. Il se consacre 
également avec passion à la médiation musicale. Les projets de la BRSO 
Akademie, dont il est le parrain, sont pour lui tout aussi importants que 
les projets qui réunissent des musiciens professionnels et amateurs. 
Sir Simon Rattle a débuté sa carrière au City of Birmingham Symphony 
Orchestra, qu’il a dirigé de 1980 à 1998. Il a été directeur musical des 
Berliner Philharmoniker de 2002 à 2018 et de 2017 à 2023 du London 
Symphony Orchestra, auquel il reste lié en tant que Conductor Emeritus. 
Il est également Principal Artist de l’Orchestra of the Age of Enlightenment, 
premier chef invité du Czech Philharmonic (Rafael Kubelík Conducting 
Chair) et entretient des relations de longue date avec, entre autres, les 
Wiener Philharmoniker, le Royal Opera House de Londres, le Berliner 
Staatsoper, le Met de New York et le Festival d’Aix-en-Provence, où il a 
dirigé le BRSO dans Don Giovanni de Wolfgang Amadeus Mozart à l’été 
2025. Une nouvelle collaboration l’a récemment conduit au pupitre du 
Mahler Chamber Orchestra. Il a reçu de nombreuses distinctions, dont 
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le prix Ernst von Siemens en mai dernier et a déjà été récompensé à 
plusieurs reprises pour les disques enregistrés aux côtés de la phalange 
bavaroise: les Sixième, Septième et Neuvième Symphonies de Gustav 
Mahler ont reçu le Gramophone Editor’s Choice, la Sixième a été classée 
parmi les meilleures par le Preis der deutschen Schallplattenkritik, la 
Septième a reçu un Diapason d’or Arte et La Création de Haydn a été 
récompensée par un Supersonic de Pizzicato. Il a été nommé Artiste de 
l’année lors des Gramophone Classical Music Awards 2025. Sir Simon 
Rattle a dirigé pour la dernière fois à la Philharmonie Luxembourg en 
janvier 2025.

Sir Simon Rattle Leitung

DE 2010 stand Sir Simon Rattle erstmals am Pult des Chors und  
Symphonieorchesters des Bayerischen Rundfunks. Seitdem hatte sich 
eine intensive Zusammenarbeit entwickelt. 2023 übernahm der heute 
70-jährige Brite mit deutschem Pass die Leitung jenes Orchesters, das 
er bereits seit Jugendtagen bewundert. Er präsentiert sich mit einem 
breiten Repertoire von Johann Sebastian Bach, Joseph Haydn und  
Wolfgang Amadeus Mozart bis zur Moderne und Gegenwartsmusik, 
von den Klassikern der Symphonik bis zur konzertanten Oper. Unter dem 
Label BRSO barock etabliert er beim BRSO zudem das Spiel von Alter 
Musik auf Originalinstrumenten. Mit großer Leidenschaft widmet sich  
Sir Simon Rattle der Musikvermittlung. Anspruchsvolle Projekte mit der 
BRSO Akademie, deren Schirmherr er ist, sind für ihn ebenso Chefsache 
wie Projekte, bei denen er Profi- und Laienmusiker*innen zusammenführt. 
Seine Karriere begann beim City of Birmingham Symphony Orchestra, das 
er zwischen 1980 und 1998 leitete. Von 2002 bis 2018 war er Chefdirigent 
der Berliner Philharmoniker, von 2017 bis 2023 Musikdirektor des London 
Symphony Orchestra, dem er als Conductor Emeritus verbunden bleibt. 
Außerdem ist Sir Simon Rattle Principal Artist des Orchestra of the Age 
of Enlightenment, Erster Gastdirigent der Tschechischen Philharmonie 
(Rafael Kubelík Conducting Chair) und unterhält langjährige Beziehungen 
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unter anderem zu den Wiener Philharmonikern, zum Royal Opera House 
in London, der Berliner Staatsoper, der New Yorker Met und dem Festival 
d’Aix-en-Provence, bei dem er im Sommer 2025 am Pult des BRSO mit 
Wolfgang Amadeus Mozarts Don Giovanni zu erleben war. Eine neue 
Zusammenarbeit führte ihn zuletzt zum Mahler Chamber Orchestra. 
Sir Simon Rattle erhielt zahlreiche Ehrungen, darunter im Mai den Ernst 
von Siemens Musikpreis. Für seine bisher mit dem BRSO veröffentlichten 
CDs wurde er bereits mehrfach ausgezeichnet: Gustav Mahlers Sechste, 
Siebte und Neunte Symphonie erhielten einen Gramophone Editor’s 
Choice, die Sechste gelangte auf die Bestenliste des Preises der deut-
schen Schallplattenkritik, die Siebte wurde mit dem Diapason d’or Arte 
und Haydns Schöpfung mit einem Supersonic pizzicato prämiert. Bei 
den Gramophone Classical Music Awards 2025 wurde er als Artist of 
the Year geehrt. In der Philharmonie Luxembourg stand Sir Simon Rattle 
zuletzt im Januar 2025 am Pult.
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Nous soutenons la Philharmonie 
pour faire résonner la magie  
de la musique dans nos vies. 
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Klaus Mäkelä & 
Royal Concertgebouw 
Orchestra
Bruckner 8

Maestri

19:30

Grand Auditorium

Tickets: 52 / 86 / 106 / 118 € / 

08.02.26

Royal Concertgebouw Orchestra
Klaus Mäkelä direction

Bruckner: Symphonie N° 8 (éd. Robert Haas)

 18:15 Salle de Musique de Chambre
Film: Klaus Mäkelä, vers la flamme, Bruno Monsaingeon, 2023, 52’ 
(EN, st FR)

Prochain concert du cycle
Nächstes Konzert in der Reihe
Next concert in the series

Dimanche / Sonntag / Sunday

90’
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www.philharmonie.lu

La plupart des programmes du soir de la Philharmonie sont disponibles avant 
chaque concert en version PDF sur le site www.philharmonie.lu 

Die meisten Abendprogramme der Philharmonie finden Sie schon vor dem 
jeweiligen Konzert als Web-PDF unter www.philharmonie.lu

Follow us on social media:

  @philharmonie_lux

  @philharmonie

  @philharmonie_lux

  @philharmonielux

  @philharmonie-luxembourg
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