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Anton Bruckner (1824–1896)
Symphonie N° 4 Es-Dur (mi bémol majeur) WAB 104 «Romantische» / 

«Romantique»
      3. Scherzo. Sehr schnell; Trio. Im gleichen Tempo  

   (version de 1874) 
13’

   4. Finale. Allegro moderato (version de 1878) 
17’

—

Symphonie N° 4 Es-Dur (mi bémol majeur) WAB 104 «Romantische» / 
«Romantique» (version de 1878/1880)

      Bewegt, nicht zu schnell
      Andante, quasi Allegretto
      Scherzo: Bewegt – Trio: Nicht zu schnell, keinesfalls schleppend
      Finale: Bewegt, doch nicht zu schnell
65’
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L’Orchestre Symphonique de 
Londres : une république 
musicale
Christian Merlin

Lorsque le London Symphony Orchestra voit le jour en 1904, 
il peut être considéré comme le premier orchestre symphonique 
permanent à Londres. Non qu’il n’y ait eu aucune vie orchestrale 
dans la capitale britannique avant cette date. Elle était même 
foisonnante, entre les concerts de la Royal Philharmonic Society, 
et surtout ceux du Queen’s Hall. Mais les musiciens y étaient 
recrutés à titre individuel, au contrat. Ils se vendaient au plus 
offrant, si bien qu’ils avaient pour habitude de se faire remplacer 
s’ils avaient trouvé dans l’intervalle un engagement plus lucratif. 
Ce turn over incessant avait des répercussions sur la qualité, pous-
sant le chef Henry Wood, fondateur de la très populaire série des 
« Proms » (Promenade Concerts), à sévir : exaspéré de voir des 
visages nouveaux à chaque répétition, il décrète en 1904 l’inter-
diction des remplacements. Un casus belli pour les musiciens 
privés d’une source de revenus non négligeable.

Se rendant en train dans le nord de l’Angleterre pour un concert 
sous la direction de Wood, trois cornistes et un trompettiste 
profitent du voyage pour mettre au point une stratégie : et si 
l’on se constituait en orchestre indépendant, dont les musiciens 
ne seraient plus recrutés individuellement, mais collectivement ? 
Avaient-ils pour modèle le Philharmonique de Vienne, association 
autogérée fondée en 1842 par les musiciens de l’Opéra de Vienne ? 
Ou plutôt le Philharmonique de Berlin, communauté issue en 
1882 de la fronde des membres de la Bilsesche Kapelle, las d’être 
exploités ? Toujours est-il que, de retour à Londres, ils joignent 
les actes à la parole et convoquent à St Andrew’s Hall une assem-
blée qui acte la création du London Symphony Orchestra, avec

le statut de coopérative, se définissant comme une « république 
musicale ». Les musiciens, qui élisent un comité, ne toucheront 
pas de salaire mais se répartiront les recettes.

Le premier concert du LSO a lieu le 9 juin 1904, sous la direc-
tion de Hans Richter, créateur du Ring de Richard Wagner 
et de la Deuxième Symphonie de Johannes Brahms. Il sera le 
chef le plus présent entre 1904 et 1911. Des cent deux membres, 
quarante-neuf sont issus de la dissidence du Queen’s Hall. Bien 
qu’il ait déclenché cette fronde par son attitude inflexible, Henry 
Wood accueille le LSO avec bienveillance. Arthur Nikisch, 
Édouard Colonne, Sir Edward Elgar : les grands noms de la vie 
musicale anglaise et internationale se succèdent à la tête de l’or-
chestre, qui effectue sa première tournée aux États-Unis en 1912. 
On devait embarquer sur le Titanic, mais au dernier moment les 
billets ont été changés pour le Baltic…

Sauvé de la ruine pendant la Première Guerre mondiale par le 
soutien financier du chef et mécène Sir Thomas Beecham, l’or-
chestre retrouve une saison régulière à partir de 1919, avec à sa 
tête Albert Coates, qui dirige la création mondiale du Concerto 
pour violoncelle d’Elgar. Mais le caractère irascible du chef lui 

La première photo connue du LSO prise au Queen’s Hall en 1904
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s’était fait une spécialité depuis la guerre : plus de soixante-dix 
bandes originales enregistrées rien qu’entre 1940 et 1955. 
La majorité des membres souhaitant demeurer prioritairement 
un orchestre de concert, les solistes dissidents font sécession et 
lancent une formation de studio sous le nom de Sinfonia of 
London. Au moins cette hémorragie permet-elle de renouveler 
les cadres et de recruter, au milieu des années 1950, de brillants 
jeunes musiciens appelés à devenir des figures de proue du LSO : 
Hugh Maguire comme premier violon solo (que l’on appelle le 
leader dans les orchestres britanniques), le futur chef Sir Neville 
Marriner à la tête des seconds violons, Simon Streatfeild à l’alto 
solo, Kenneth Heath au premier violoncelle, et dans les vents 
de véritables stars comme le clarinettiste Gervase de Peyer, 
le bassoniste William Waterhouse, le corniste Barry Tuckwell, 
le trompettiste Dennis Clift ou le tromboniste Dennis Wick.

aliène rapidement la sympathie des musiciens, et après son 
départ en 1922, le LSO se contentera de chefs invités pendant 
une bonne dizaine d’années. Pas n’importe lesquels, il est vrai, 
puisqu’ils ont pour nom Furtwängler, Walter, Klemperer ou 
Mengelberg.

En 1932 commencent deux décennies difficiles pendant lesquelles 
le LSO doit se faire à l’idée qu’il n’est plus à la première place. 
1932, c’est en effet l’année de la fondation par Sir Thomas 
Beecham du London Philharmonic Orchestra (LPO). Avec ses 
moyens, ses relations et sa force de persuasion, l’héritier des 
produits pharmaceutiques Beecham, chef autodidacte mais 
charismatique, parvient à attirer les meilleurs musiciens du pays, 
débauchant au passage dix-sept membres du LSO. Ce dernier 
tente bien de se relancer en engageant Hamilton Harty, qui crée 
Belshazzar’s Feast de William Walton, mais il ne fait pas le poids 
face à Beecham. Il n’y aura que des chefs invités entre 1934 et 
1951. L’orchestre survit tant bien que mal à la Seconde Guerre 
mondiale, qui voit soixante de ses membres mobilisés, mais 
l’après-guerre accentue sa marginalisation. En 1945, en effet, 
Walter Legge fonde l’Orchestre Philharmonia, afin d’en faire la 
formation maison des disques EMI : il devient en peu d’années 
l’un des tout meilleurs d’Europe, attirant Furtwängler, Karajan et 
Klemperer. Et en 1946, l’infatigable Beecham fonde cette fois 
le Royal Philharmonic Orchestra (RPO). Pour la fine fleur des 
instrumentistes londoniens, c’est au Philharmonia ou au RPO 
que cela se passe.

Dernier après avoir été premier, le LSO est en crise. Les musiciens 
finissent par accepter une subvention du Conseil des arts qu’ils 
avaient refusée jusque-là pour préserver cette indépendance qui 
avait présidé à leur fondation. Ils nomment en 1951 le chef 
autrichien Josef Krips, maître du style viennois, qui leur redonne 
une cohésion musicale, comme on peut l’entendre dans leur 
indémodable enregistrement de la Grande Symphonie en ut de 
Franz Schubert. Mais ils n’en sont pas moins guettés par la division. 
Ainsi, les premiers pupitres estiment que le LSO devrait exploiter 
le très lucratif créneau des musiques de films, dont l’orchestre 

Ernest Fleischmann, directeur général du LSO de 1959 à 1967
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Au même moment, la renaissance culmine dans un recrutement 
crucial : celui d’Ernest Fleischmann comme directeur général 
en 1959. Alors que cette communauté auto-administrée avait 
l’habitude d’élire un de ses pairs à sa présidence, le LSO admet 
finalement que l’évolution de l’industrie musicale réclame un 
manager aguerri. C’est lors d’une tournée en Afrique du Sud 
que les membres de l’orchestre avaient fait la connaissance de 
cet impresario d’origine juive allemande au fort caractère et 
débordant d’idées. 

La première mesure est de nommer comme chef permanent un 
des préférés des musiciens : Pierre Monteux, l’une des grandes 
baguettes du siècle. Monteux a 86 ans : on lui propose un contrat 
de vingt-cinq ans, avec une option de renouvellement pour 
vingt-cinq autres années… Il en effectuera quatre, parmi les 
plus heureuses dans l’histoire du LSO, jusqu’à sa mort en 1964. 
Leurs enregistrements de musique française sont d’une élégance 
et d’une évidence stylistique rarement égalées. Pour la première 
fois depuis longtemps, les musiciens se sentent à nouveau dans 
la course, capables de rattraper le terrain concédé aux concurrents 
londoniens. C’est aussi l’époque où ils créent pour la première 
fois un fonds d’assurance-maladie. Autre gros coup réussi par 
Fleischmann : faire venir Leonard Bernstein, qui restera un des 
invités privilégiés de l’orchestre. Pour succéder à Monteux, le 
choix se porte en 1965 sur un jeune Hongrois prometteur, 
István Kertész, qui réalise plusieurs enregistrements de choix, 
en particulier dans Dvorák, mais ne reste que trois ans. Il démis-
sionne en même temps que Fleischmann, dont les musiciens 
commencent à trouver que le règne est trop autocratique pour 
cette « république musicale ».

Sur sa lancée, le LSO consolide sa place dans le paysage orchestral 
avec l’ère André Previn, directeur musical de 1968 à 1979. John 
Georgiadis a succédé à Hugh Maguire au premier violon, Jack 
Brymer à Gervase de Peyer à la clarinette, avec toujours le charis-
matique Kurt-Hans Goedicke aux timbales. Le chef américain est 
très populaire grâce à son émission Music Night à la BBC, qui 
fait connaître la musique classique (et le LSO !) à des millions de 

téléspectateurs. Il emmène l’orchestre pour la première fois au 
Festival de Salzbourg et au Hollywood Bowl, et c’est pendant 
son mandat que le LSO obtient un Grammy Award pour la bande 
originale de Star Wars, où l’on doit à l’insubmersible Maurice 
Murphy le solo de trompette sans doute le plus entendu de 
l’histoire. À Previn succède Claudio Abbado, entre 1979 et 1987. 
Alors directeur artistique de la Scala de Milan, le chef italien 
veut développer sa carrière symphonique, qui allait finalement le 
conduire à la succession de Karajan à Berlin. Avec les très fiables 
Michael Davis au premier violon et Anthony Camden au premier 
hautbois, il rode à Londres ses premiers grands cycles consacrés 
à Gustav Mahler. Abbado fait monter le niveau de précision 
technique, avec une sonorité au scalpel différente du brillant de 
bon aloi cultivé par Previn. Mais les musiciens s’accommodent 
mal de ses méthodes de répétitions un peu confuses, et sont 
vexés de voir qu’il préfère enregistrer ailleurs le répertoire qu’il 
travaille avec eux. C’est sous le mandat d’Abbado que l’orchestre 
obtient enfin « sa » salle, après des décennies de nomadisme : 

Le Barbican Centre, inauguré en 1982, lieu de résidence du LSO
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Disciple de Bernstein, « MTT » est aussi communicant qu’Abbado 
était introverti, et c’est sous son mandat que le LSO commence 
à construire ce qui est encore aujourd’hui sa marque de fabrique : 
une action pédagogique et sociale de grande ampleur. Au même 
moment, Pierre Boulez devient l’un des invités préférés de l’or-
chestre dans les années 1990, comme Bernard Haitink le sera 
dans la décennie suivante.

Avec la nomination de Sir Colin Davis, chief conductor entre 1995 
et 2006, c’est la première fois depuis 1935 qu’un Britannique 
occupe cette fonction. Si Londres servit à Abbado de tremplin 
pour Berlin, tout comme à MTT pour San Francisco, c’est pour 
Sir Colin un dernier poste, qu’il occupera entre 68 et 79 ans. 
La bienveillance et la musicalité sans esbroufe de ce vétéran qui 
n’a plus rien à prouver rassurent les musiciens. Depuis que 
Tilson Thomas a emmené avec lui le premier violon Alexander 
Barantschik à San Francisco, Gordan Nikolitch est le leader 
incontesté dont l’énergie complète le flegme du chef. C’est en 
1999 que, constatant le désengagement des grands éditeurs en 
matière d’enregistrement symphonique, l’orchestre crée son 
propre label, « LSO Live », grâce auquel il retrouve une place de 
choix au catalogue discographique. Ce qui permet à Davis de 
réenregistrer son répertoire de prédilection (Hector Berlioz, 
Jean Sibelius), mais aussi à son successeur Valery Gergiev, directeur 
musical entre 2007 et 2015, de graver pour la première fois les 
symphonies de Mahler.

Depuis 2017, c’est Sir Simon Rattle qui, après seize ans à la tête 
du Philharmonique de Berlin, a la responsabilité musicale du 
LSO. Un chef éminemment moderne, tant dans ses goûts musi-
caux que dans son combat pour faire entrer l’orchestre dans le 
21e siècle, convaincu de son rôle dans la cité. Son cheval de 
bataille est la construction d’une nouvelle salle de concerts à 
Londres, mais avec la crise de la Covid-19, c’est une lutte pour 
la survie qui attend le London Symphony Orchestra, comme ses 
homologues londoniens : rappelons que, à l’exception de 
l’Orchestre Symphonique de la BBC et de l’Orchestre de 
Covent Garden qui sont salariés, les formations londoniennes 
sont des coopératives indépendantes où prévaut la règle du  

le Barbican Centre, inauguré en 1982. Quant au poste de clarinette 
solo, il fait du LSO une affaire de famille avec l’arrivée d’Andrew 
Marriner en 1986, perpétuant ainsi le nom de son père Neville, 
ancien violoniste devenu chef à succès.

C’est aussi l’époque où les musiciens renouent avec leur ancienne 
tradition en nommant l’un des leurs comme directeur général : 
Clive Gillinson, violoncelliste, sera de 1984 à 2005 un manager 
de premier ordre. Il achève de donner à l’orchestre un rayonne-
ment international, avec des résidences à New York et au Japon. 
En nommant l’Américain Michael Tilson Thomas chef permanent 
entre 1987 et 1995, il fait appel à un maître de la médiation, 
notamment à travers les programmes éducatifs « Discovery ». 

Michael Tilson Thomas, chef permanent entre 1987 et 1995
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« no work, no pay ». Mais en presque un siècle d’histoire, le LSO 
a fait la preuve d’une souplesse hors du commun. Faculté 
d’adaptation qui est aussi sa signature musicale : là où l’on est 
habitué à reconnaître un orchestre à sa sonorité allemande, 
française ou américaine, l’Orchestre Symphonique de Londres 
a toujours mis un point d’honneur à se couler dans le style et 
le son propres à chaque musique.

Présentateur de l’émission Au Cœur de l’orchestre sur France 
Musique, Christian Merlin est aussi critique musical au Figaro 
depuis 2000. Après avoir longtemps enseigné les études ger-
maniques et l’histoire de la musique à l’université de Lille, il se 
consacre désormais à ses activités d’homme de radio et 
d’auteur. Parmi ses ouvrages : Au Cœur de l’orchestre (Fayard), 
Les Grands chefs d’orchestre du XXe siècle (Buchet-Chastel), 
Le Philharmonique de Vienne (Buchet-Chastel), Pierre Boulez 
(Fayard).

“ Cultivons l’art
  d’être responsables ! ”

Nos institutions culturelles jouent un rôle primordial

dans la préservation des liens sociaux.

Partenaires de confiance depuis de nombreuses années, nous

continuons à les soutenir, afin d’offrir la culture au plus grand nombre.
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Quand Bruckner se récrit
Isabelle Werck

Le scrupuleux Anton Bruckner remaniait beaucoup ses œuvres ; 
ce sont d’ailleurs ses continuels repentirs qui l’ont empêché  
de terminer sa Neuvième Symphonie. Cinq symphonies ont fait 
l’objet de plusieurs versions. Le sujet est d’autant plus compliqué 
que Bruckner, sentant sa fin approcher, a confié à deux de ses 
élèves l’impression de ses œuvres, et que ces messieurs Schalk 
et Löwe se sont permis beaucoup de modifications personnelles ! 
Le premier musicologue restaurateur a été Robert Haas (1886–1960), 
suivi de Leopold Nowak (1904–1991) ; ce sont les éditions de ce 
dernier qui font actuellement le plus référence.

L’année 1874 aura été pénible pour Bruckner, pleine de déceptions, 
de précarité financière, d’inimitiés déclarées, surtout celle du 
hargneux critique Eduard Hanslick. Bruckner n’en compose pas 
moins cette Quatrième Symphonie – la première en majeur – dans 
sa version primitive, qui ne sera éditée par Nowak, et jouée par 
Kent Wöss au Festival Bruckner de Linz qu’en… 1975, soit 101 ans 
plus tard. En 1878, le maître écrit carrément un autre Scherzo et 
abrège le Finale qu’il intitule Volksfest, « fête populaire » ; ce finale 
sera encore très remanié en 1880.

C’est la version 1878/1880 qui est aujourd’hui la plus courante 
au concert ou au disque, d’autant que la création de celle-ci par 
Hans Richter a valu, pour la première fois dans la carrière du 
compositeur, un véritable triomphe, et enfin un début de noto-
riété. Bruckner, plein de gratitude pour l’excellent travail du 
célèbre chef pendant les répétitions, lui glisse cordialement une 
pièce de monnaie dans la main, pour boire à sa santé ! Et Richter, 
très honoré, fait accrocher ce thaler dans sa chaîne de montre…
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les cordes, les bois, dans des lignes souples, presque en musique 
de chambre : aux altos répondent les hautbois, aux seconds violons, 
les clarinettes.

Dans le Finale de 1878 intitulé Volksfest, on reconnaîtra les 
deux premiers thèmes du finale de 1880, mais entourés d’éléments 
abandonnés, en particulier ces notes sautillantes de violon qui 
ouvrent la pièce, et qui reviennent dans ses principales articula-
tions. Les thèmes que nous connaissons passent par un éclairage 
instrumental globalement plus clair ; ils évoluent autrement, et 
les frises de motifs obstinés, qui les accompagnent de façon si 
caractéristique, adoptent d’autres dessins. La coda diverge en 
privilégiant l’éclat solaire des fanfares. La confrontation permet 
d’entendre un Bruckner toujours très typique mais hors des sen-
tiers battus ; l’auditeur pourra se glisser à sa place, apprécier son 
imagination, ses incursions dans son propre monde sonore.

La Quatrième Symphonie dans sa version 1878/1880 est l’œuvre 
la plus populaire du maître, en même temps que sa Septième. 
Le timbre de cor y est particulièrement présent, avec sa connota-
tion « romantique » de nature.
Deux ans avant cette version, en 1876, Bruckner assistait, émer-
veillé, à l’inauguration du festival de Bayreuth avec la Tétralogie, 
auprès de son vénéré Richard Wagner ; il était invité chaque jour 
à la Villa Wahnfried. Bruckner n’admirait en réalité de Wagner 
que sa musique seule, alors que les sujets de ses drames le dépas-
saient. Quant à Wagner, il a salué l’originalité de Bruckner en 
le considérant comme un digne successeur de Ludwig van 
Beethoven, rien de moins.

Ville moyenâgeuse. Aurore. Cris d’éveil matinal du haut des tours. 
Les portes s’ouvrent. Les chevaliers s’élancent sur leurs fiers coursiers. 
L’enchantement de la forêt les enveloppe. Chant des oiseaux. Telle est 
l’imagerie proposée par Bruckner autour de son premier mouve-
ment, sans projeter le moins du monde un opéra, et qu’on ne 
prendra pas à la lettre. Mais l’aurore, en effet, point dans cet appel 
initial de cor, sur un typique frémissement de cordes : Bruckner 

L’éclairage de cette œuvre sous la version primitive et presque 
inédite de deux de ses mouvements, Scherzo et Finale, est donc la 
grande originalité de ce concert ; on pourra les comparer à la 
symphonie « définitive », celle de nos habitudes d’écoute.

Le Scherzo de 1874 est donc un tout autre morceau que celui de 
1878/1880. Danse pour le repas de chasse, aurait suggéré Bruckner 
comme titre : son expression musicale dépasse de loin cette 
anecdote. Le cor solo joue un rôle de meneur : à six reprises, il 
lance son appel un peu médiéval, qui est suivi par un flux, une 
cavalcade dans le vent, l’essaim enfiévré des cordes, la projection 
rythmique brève-longue des trompettes et des trombones. Arrêt 
brusque. Silence. Puis le cor solo incite de nouveau l’orchestre 
à foncer droit devant. Le motif du cor est adopté par tous les 
cuivres en chœur. Le « trio » central fait contraste en privilégiant 

Anton Bruckner suivi par les critiques Eduard Hanslick, Max Kalbeck et 
Richard Heuberger, Otto Böhler, 1880
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deux thèmes en alternance dans les adagios. Lang gezogen, « lon-
guement étiré », telle est l’indication qui revient, d’abord sur la 
première idée, le chant mâle mais lyrique des violoncelles, puis 
sur la seconde, la litanie des altos, qui s’arrête toutes les quatre 
mesures comme pour reprendre souffle dans sa lassitude.  
Des chorals, d’une luminosité harmonique subtile, servent de 
transition, tels des recours à la prière. La conclusion, avec ses 
timbales indiscutablement funèbres, s’achève quand même dans 
une lueur majeure pleine d’acceptation.

Le Scherzo de 1878 n’est plus, de l’aveu de Bruckner, « un festin 
après la chasse », mais la « chasse » elle-même ; cette page de 
galop forestier a sûrement contribué à la popularité de l’œuvre, 
par son héroïque gaîté. Quatre crescendos chevauchent en super-
posant les appels, d’abord de cors, puis de trompettes, et enfin 
de trombones et tuba dans un tutti où roulent les timbales. 
Le motif reprend le rythme favori du compositeur. 

L’écriture est très concertante, pleine de signaux, d’effets d’écho : 
tous les pupitres se renvoient la balle, même les bois qui 
gazouillent comme des oiseaux ou de mini-clairons ; à leur tour 
les cordes échangent d’aimables volutes. C’est une musique 
remplie d’espace. Le Trio central abandonne tous les cuivres, 
sauf quelques ponctuations de trompettes, pour un intime et 
doux ländler autrichien.

Le Finale comporte plusieurs effets terrifiants de fanfares dévasta-
trices, entrecoupées d’intermèdes, pour finir en gloire ; le tout 
avec une virtuosité on ne peut plus professionnelle dans le 
maniement des motifs, accélérés, ralentis, inversés, en imitations, 
superposés… Le mouvement commence par un mystérieux appel 
bramé sur trois notes, dont l’octave descendante, tombée du haut 
du ciel, se resserre avec insistance. Ce motif s’impose en tant que 
premier thème, jeté à l’unisson comme un monolithe ; les gammes 
qui suivent rappellent celles qui entourent le commandeur dans 
Don Giovanni de Wolfgang Amadeus Mozart. Un deuxième cres-
cendo s’enclenche, qui culmine dans une surprise, l’appel de cors 

aime commencer par l’éclosion progressive d’un univers. Il esquisse 
d’ores et déjà ce balancement, cette respiration cosmique qui 
culminera dans le Finale. Et si ce mouvement est très complet, 
avec trois thèmes, un développement, de riches modulations etc., 
il n’en est pas moins l’histoire, l’aventure de cet appel de cor, 
motif central (plus central que « conducteur »), cœur individuel 
du processus musical.

Le crescendo du premier thème installe, aux rocailleux trombones, 
le rythme favori du compositeur, qu’on reconnaîtra facilement : 
un-deux /un-deux-trois, deux noires et triolet. Le gracieux deuxième 
thème avantage les cordes et son sautillement initial incarne pour 
Bruckner le chant de la mésange. Le troisième thème fait exploser 
le rythme fétiche en une sonnerie, et ramasse ses forces de façon 
presque inquiétante.

Le corps du premier mouvement, son développement, comprend 
trois parties : le troisième thème dramatisé, tempétueux est placé 
au centre, encadré, tandis qu’en début et fin, le premier thème, 
d’abord très hésitant et pris dans un crescendo d’urgence, devient, 
en troisième position, un glorieux choral de trompettes et trom-
bones, vibrant comme un orgue à pleins jeux : c’est un des 
sommets de l’ouvrage, où l’idée toute simple du début prend 
la ferveur et l’éloquence d’un hymne.
La coda se signale par son optimisme dynamique, qui s’élance vers 
la lumière ; le motif initial, en imitations, traverse des timbres 
de plus en plus brillants, et assigne aux cors un point final plein 
d’autorité.

L’andante est une Wanderung : à la fois une marche rêveuse, une 
quête, un état psychologiquement ou métaphysiquement vaga-
bond, et dont le représentant le plus emblématique est Franz 
Schubert. Toutefois la note de fond de cette itinérance sonne ici 
plus mélancolique. Le mouvement se partage entre deux thèmes 
élégiaques qui se ressemblent beaucoup : il reprend, toutes pro-
portions gardées, cette construction assez fréquente chez Joseph 
Haydn et qui renaîtra chez Gustav Mahler, qui consiste à varier 
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Comment le bon veneur doit chasser et prendre le cerf à force,
 extrait du Livre de Chasse de Gaston Phébus



Dernière audition à la Philharmonie

Anton Bruckner Symphonie N° 4 «Romantique» /
   «Romantische» (version de 1878/1880)
   04.09.2021 Wiener Philharmoniker / Herbert Blomstedt

du premier mouvement. Le deuxième thème adopte un style 
plus intimiste de danse populaire schubertienne. Le troisième 
thème, lui, explose en catastrophe, avec la sévérité d’un dieu 
vengeur ; trompettes et trombones se lancent dans un galop 
enragé au sein d’un tutti orageux. Une allusion onirique au 
deuxième thème sert de transition.

Le développement ramène la symphonie à sa case départ : l’appel 
de trois notes, devenu ascendant, se revêt d’une poésie lumineuse 
et positive, plus humaine. Le deuxième thème est traité en choral, 
de cuivres d’abord, puis de cordes : l’orchestre est un orgue dont 
on change la registration. Une plage répétitive, grise plaine très 
brucknérienne, prélude au geyser suivant, qui dynamise le premier 
thème en lui adjoignant le rythme du troisième.

La réexposition, qui entoure le premier thème d’une sorte de 
courroux cataclysmique, se poursuit logiquement avec le deu-
xième thème, mais escamote le troisième : il s’agit de réserver 
le maximum d’effet à la coda. Celle-ci est une des plus rayonnantes 
réussites de la plume brucknérienne ; aucune version antérieure 
de ce finale n’avait atteint cette dimension. Le motif de trois 
notes aux cors et aux bois, montant et descendant à la fois, 
s’enveloppe d’une majestueuse oscillation, horizon d’aurore, 
définitif éveil d’un monde. Le motif se met à déferler, soutenu 
par le bruissement des cordes, c’est à la fois le ressac de la mer 
et une gravitation d’étoiles dans le saphir du ciel. L’ultime cres-
cendo monte sur quatre rampes de quatre mesures, seize degrés 
modulants, véritable piédestal où se pose enfin l’appel de la 
nature qui ouvrait cette symphonie : transcendé, déversé en une 
splendeur de cascades, il plonge vers l’infini.

Docteur en musicologie (sa thèse portait sur Gustav Mahler), 
Isabelle Werck enseigne l’histoire de la musique dans un 
conservatoire parisien. Chez Bleu Nuit Éditeur elle a publié les 
biographies de Mahler, Liszt, Grieg, Brahms, Poulenc et Dvořák, 
assorties de commentaires sur leurs œuvres.
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Was ist romantisch an der 
«Romantischen»?
Anton Bruckners Vierte als «work in progress»
Hagen Kunze

Es ist schier erstaunlich: Einerseits war Anton Bruckners Bemühen 
um künstlerisches und gesellschaftliches Ansehen in den frühen 
1870er Jahren immer wieder von Misserfolgen gezeichnet. Es 
wollte ihm nicht gelingen, in seiner österreichischen Heimat 
als Schöpfer von Konzertmusik anerkannt zu werden. Anderer-
seits schrieb er gerade in dieser schwierigen Zeit Symphonie um 
Symphonie. Längst hat sich darum das Wort «Schaffensschub» in 
der Brucknerforschung eingebürgert für jene Phase höchster Pro-
duktivität zwischen 1872 und 1876, als der Tonsetzer seine 
Zweite, Dritte, Vierte und Fünfte Symphonie in ihren jeweiligen Erst-
fassungen schuf. Ihm folgte ein Umarbeitungsschub, in dem der 
künstlerisch stets unsichere Komponist seine Werke oft allzu 
schnell den Wünschen anderer anpasste.

Auch die Symphonie N° 4 Es-Dur «Romantische» wurde nach 
ihrer Vollendung im November 1874 unzählige Male revidiert 
– wohl auch, weil die Wiener Philharmoniker die Uraufführung 
nach nur einer Probe abgelehnt hatten. Der Formungsprozess 
lässt sich am ehesten als «work in progress» verstehen, und nicht 
immer kann dabei die Grenze zwischen Bruckners eigenem 
Willen und den Hinweisen befreundeter Musiker trennscharf 
gezogen werden.
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Wie diese Gedankengänge funktionieren, zeigt ein Konzert wie 
das heutige, in dem Meilensteine dieses work in progress präsen-
tiert werden. Dass es längst nicht alle sein können, verdeutlicht 
ein Blick auf die komplexe Entstehungsgeschichte. Weil 1877 
gleich zwei geplante Aufführungen der Vierten (Benjamin Bilse  
in Berlin und Hans Richter in Wien) scheiterten, entschied sich 
Bruckner für eine Überarbeitung, wie er dem Musikpublizisten 
Wilhelm Tappert schrieb: «Die Instrumentation ist hie und da zu 
überladen und zu unruhig, im Adagio sind zu schwierige, unspielbare 
Violinfiguren.» Die Revision begann der Komponist im Januar 
1878. Im ersten, zweiten und vierten Satz veränderte er die for-
malen Proportionen, die dynamische Entwicklung und die Ins- 
trumentation. Den dritten Satz, das Scherzo, komponierte er 
völlig neu. Im heutigen Konzert erklingt darum einleitend das 
Scherzo der Erstfassung von 1874.

Gut zwei Jahre später nahm sich Bruckner die Symphonie noch-
mals vor und schuf noch eine dritte, deutlich dramatischere 
Version des Finales. Die zu diesem Zeitpunkt vorliegende Form der 
Vierten, die im Februar 1881 dann endlich auch ihre Uraufführung 
erlebte, entspricht jener Version, die mittlerweile gewöhnlich unter 
dem Namen «Romantische» gespielt wird. Auch heute ist diese 
hybride Variante von 1878/1880 als Konzerthöhepunkt zu hören. 
Für die Zuhörer ergibt sich so der direkte Vergleich zwischen 
zwei Fassungen des Finales – dem 1880 hinzugefügten und dem 
Volksfest-Finale von 1878, das am Ende des ersten Teils erklingt.

Damit ist die Entstehungsgeschichte jedoch keineswegs zu Ende. 
Bevor Felix Mottl im Dezember 1881 in Karlsruhe die Vierte diri-
gierte, redigierte der Komponist auf Wunsch des Dirigenten und 
nach bissigen Worten des Kritikers Max Kalbeck abermals die Par-
titur. Auch Arthur Nikisch, jenem Dirigenten, dem Bruckner 
seinen Durchbruch verdankte, wurde eine «bessere» Version in Aus-
sicht gestellt. Weil zudem Anton Seidl 1886 ankündigte, das Werk 
in den USA verlegen zu lassen, unterzog Bruckner die Symphonie 
einer weiteren Durchsicht. Nachdem sich aber auch dieser Plan 
zerschlug, verschwand die handschriftliche Partitur in einer 
amerikanischen Bibliothek. Dort fand sie Leopold Nowak,  
der 1953 das Manuskript zur Grundlage machte für seine Edition 
der «letzten und endgültigen Gestalt, in der Bruckner seine IV. Symphonie 
der Nachwelt überliefert und gedruckt wissen wollte.»

Obwohl auch diese «Fassung Nowak» die hybride Version von 
1878/1880 als Basis hat, unterscheidet sie sich dennoch in nicht 
unwesentlichen Details von der gerade im frühen 20. Jahrhundert 
üblichen Spielfassung der Vierten, die sich auf den Erstdruck von 
1889 bezieht. Bruckners Schüler Ferdinand Löwe hatte dafür mit 
Einverständnis des Komponisten weitere Umarbeitungen und 
zudem im Scherzo und Finale auch beträchtliche Kürzungen 
vorgenommen. Dass Bruckner diese Version als nun schon dritte 
Fassung seiner Symphonie zwar für den Druck freigab, aber nicht 
wie sonst üblich die Stichvorlage signierte, könnte Nowak recht 
geben: Der Forscher mutmaßt, dass der Komponist einzig, um 
sein Werk überhaupt hören zu können, Löwes weit reichende 
Eingriffe akzeptiert hätte. In Wirklichkeit aber hätte er 1889 vor 
allem auf eine Zukunft gehofft, in der er als Symphoniker anerkannt 
sein würde: «Er unterschrieb nicht, denn sein Original sollte gelten, aber 
‹für spätere Zeiten›.»

Doch zurück in den Januar 1874, als Bruckner mit der Arbeit an 
der Vierten begann. Für die These vom Schaffensschub spricht 
die Tatsache, dass Bruckner schon zwei Tage, nachdem er in der 
Silvesternacht 1873 die Dritte vollendet hatte, mit der Komposition 
des neuen Werkes begann, wie er in der Partiturskizze vermerkte. 
Beflügelt hatte ihn die Nachricht, dass der von ihm hoch verehrte 
Richard Wagner die Widmung der Dritten annehmen würde.

Im Gegensatz zu anderen Musikwerken ist es bei dieser Sym-
phonie nicht geboten, den Willen des Schöpfers einzig aus der 
ersten Version als dem vermeintlichen Original zu deuten.  
Manfred Wagner, der im Nachgang zur erst 1975 erfolgten 
Uraufführung der Frühfassung den bis heute gültigen Aufsatz 
«Zu den Fassungen von Bruckners Vierter Sinfonie» verfasste, ist 
sich sicher, dass die zweiten Fassungen der frühen Symphonien 
nicht als Korrekturen der ersten zu verstehen seien: «Eine Kon-
kurrenzierung der verschiedenen Fassungen im Hinblick auf die Qualität 
einer endgültigen Fassung ist nicht möglich. Vielmehr beinhaltet jede Fas-
sung für sich genommen eine bestimmte Stufe Brucknerschen Überlegens.»
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Den engen Bezug der beiden Symphonien verdeutlicht ein musi-
kalisches Phänomen: Im Finale der Dritten platzierte Bruckner 
unbegleitete Bläserakkorde, die ein vorgehendes Unisono- 
Crescendo abrupt abbrechen. Derselbe Effekt kehrt im ersten Satz 
der Vierten wieder, beide Male steht das Phänomen jeweils singulär. 
Bruckner zeigt so, wie Ideen aus einer Symphonie in die nächste 
übergreifen können. Auch formal ergeben sich Bezugspunkte: 
In der Dritten taucht erstmals jenes Markenzeichen auf, mit 
dem Bruckner Kopfsatz und Finale miteinander verbindet:  
In einem apotheotischen Moment kehrt mitten im Finale das 
Hauptthema des Eingangssatzes wieder.

In der Vierten ist dieser Höhepunkt noch offenkundiger, was 
am prägnanteren Motiv liegt. Dabei bricht es am Anfang der 
Symphonie gar nicht so laut hervor, wie es lange Zeit üblich 
war, sondern schält sich aus einem flirrenden Pianissimo- 
Streichertremolo: eine Art Nebel, der Tonart und rhythmische 
Struktur verschleiert und nicht einmal ein Tempo erkennen lässt, 

ehe nach zwei Takten der Hornruf b – es – b – ces – es – b 
erklingt. Schon kurze Zeit später tritt dann jener Fünfer-Rhythmus 
in Erscheinung, den Bruckner so oft und ausgiebig nutzt, dass er 
nach ihm benannt wurde: zwei normale Viertel im Wechsel 
mit drei triolischen Vierteln – der «Bruckner-Rhythmus».

Für die Großform ist zunächst nur der Hornruf interessant, da er 
einerseits zum Motto und andererseits zum Bindemittel der satz-
übergreifenden Verklammerung wird. Wie auch in der Dritten 
bilden das Motto und das aus ihm sich entwickelnde Hauptthema 
die erste Abteilung der Exposition des Kopfsatzes, der dann nach 
einer ausgiebigen Coda mit einer regelrechten Zerstäubung des 
Mottos endet.

Erstaunlich ist, wie sich das Finale in allen Versionen plausibel in 
die Gesamtdisposition fügt. Zwar testet Bruckner in den Introduk- 
tionen unterschiedliche Wege aus, doch allesamt führen sie zu 
einem knappen, aber dennoch ausgreifenden Hauptthema,  
das bis auf wenige metrische Änderungen in allen Fassungen 
verbindlich ist. Seine Gestaltung aus Oktavsprung abwärts mit 
anschließendem großen Terzsprung in gleicher Richtung (es – es – 
ces) verdeutlicht Anklänge an Motto und Hauptthema des 
Eingangssatzes, die auch den Bruckner-Rhythmus wieder aufgreifen. 
Wichtig ist vor allem der melodische Aufbau des Kopfes: Das 
kurze Thema mit der Schlussnote ces ist das entscheidende 
Scharnier zur Apotheose des eröffnenden Hornmotivs, bei dem 
das ces der Halbtonschritt über der Quinte ist.

Die enge formale und thematische Verzahnung der Dritten und 
Vierten kann kein Zufall sein, und schon der Titel zeigt, dass 
auch diese Symphonie wie ihre Vorgängerin von der Geisteswelt 
Richard Wagners durchdrungen ist. Denn was bedeutet im Jahr 
1874 das Adjektiv «romantisch»? Doch keinesfalls die düstere 
Welt der Geschichten eines E. T. A. Hoffmann oder das Streben 
nach Einheit von Natur und Geist, Endlichem und Unendlichem, 
mit dem seine Zeitgenossen sich von der verkopften und vernunft- 
geprägten Aufklärung abgrenzten?

Anton Bruckner 1886 karikiert von Heinrich Gröber
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Nein: Bruckners Romantik ist die Romantik von Neuschwanstein, 
die Romantik der Wartburg-Restauration, die Romantik Moritz 
von Schwindts und natürlich die Romantik Richard Wagners. 
Mit dem, was 60 Jahre zuvor schwärmerische Literaten schrieben, 
hatte das wenig zu tun, viel aber mit dem Bild, das sich die 
Künstler des späten 19. Jahrhunderts vom Mittelalter machten: 
Da stürmen Ritter zum Sonnenaufgang aus einem Stadttor 
heraus, nicht weit davon entfernt erfreuen sich Jäger im Wald.

Bruckner selbst hat seine Vierte als «Romantische» betitelt. Es gibt 
eine Reihe von Anmerkungen zu ihrem Inhalt, die dem unscharfen 
Begriff mehr Kontur verleihen. Diese finden sich allerdings nicht 
gesammelt auf einer Art Programmzettel, sondern verteilen sich 
auf verschiedene Briefe oder sind gar nur mündlich überliefert. 
Der Kopfsatz sei demnach das «romantische Bild» einer «mittelal-
terlichen Stadt», und das Horn rufe zu Beginn «vom Rathause herab 
den Tag» aus. Im ruhigen Seitenthema höre man den Gesang der 
Kohlmeise. Das Andante bezeichnete er einmal als «nächtlichen 
Pilgermarsch», benannte aber auch einzelne Teile als «Lied, Gebet 
und Ständchen». Beim Scherzo sprach er vom «Jagdthema», während 
das Trio «eine Tanzweise bildet, welche den Jägern während der Mahlzeit 
aufgespielt wird», und zwar von einem «Leierkasten». Das Finale 
der Zweitfassung 1878 überschrieb er mit «Volksfest».

Übrigens ist die Vierte die einzige Symphonie, die Bruckner mit 
derartigen Kommentaren und einer charakterisierenden Überschrift 
versehen hat. Während in der Forschung kontrovers diskutiert 
wird, wieweit diese Beschreibungen wörtlich zu nehmen und 
ob sie für das Verständnis der Musik überhaupt von Bedeutung 
sind, scheint eines relativ sicher: dass es Bruckner weniger um die 
Naturromantik früherer Jahrzehnte ging als um das idealisierte 
Bild des Mittelalters, inspiriert von Wagners Lohengrin.

In einem anderen Sinn greift Bruckners Romantik dennoch weit 
über die historisierenden Moden seiner Zeit hinaus. Um dies zu 
erkennen, muss man den Österreicher jedoch aus Wagners Schat-
ten heben und schauen, ob nicht auch andere Fixsterne für sein 
Schaffen wichtig sind. Und wirklich: Bei genauer Betrachtung ist 

die Nähe zu jenem Landsmann, der Individuum und Gefühl als 
romantische Kategorien in die Musik brachte, unübersehbar – 
Franz Schubert. Am offenkundigsten scheint diese Verbindung 
in den üppigen lyrischen Themen, die durch Pausen oder  
Fermaten abgetrennt die Expositionen oder Reprisen der Ecksätze 
ins Stocken bringen.

Auch die Vierte kennt diese von Bruckner «Gesangsperioden» 
genannten Phänomene: Neben dem Gesanglichen ist ihnen 
etwas Tänzerisches eigen, ähnlich, wie das zweite Thema aus 
Schuberts «Unvollendeter» an einen Ländler erinnert. Und wie bei 
Schubert halten sich auch hier die Seitenthemen aus den Wirr-
nissen der Durchführungen heraus. Mögen Motive wie der alles 
bestimmende Hornruf noch so brachial in ihre Bestandteile zerlegt 
werden – die an Schubert gemahnenden dazwischen geschalteten 
Gesangsperioden sind gleichsam vom Festland getrennte Inseln 
der Ruhe wie ein Widerhall aus fernen Zeiten. Wer weiß: Viel-
leicht hatte Anton Bruckner den Titel «Romantische» ja doch ganz 
anders gemeint und nur auf jene «späteren Zeiten» gewartet, in 
denen das Publikum seine Intentionen auch erkennt?

Hagen Kunze arbeitet nach früheren Tätigkeiten als Redaktions-
leiter einer Tageszeitung und Chefdramaturg als Publizist und 
Musikpädagoge. Schwerpunkt seiner Buchveröffentlichungen 
ist die Musikgeschichte.

Letzte Aufführung in der Philharmonie

Anton Bruckner Symphonie N° 4 «Romantische» 
   (Fassung 1878/1880)
   04.09.2021 Wiener Philharmoniker / Herbert Blomstedt
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Mieux vivre ensemble
grâce à la musique

Interprètes
Biographies

London Symphony Orchestra
Le London Symphony Orchestra se donne pour ambition de 
rendre accessible la musique à tous et partout, des afficionados 
de la salle de concert à ceux qui entendent de la musique clas-
sique pour la première fois, et ce à travers le Royaume-Uni, en 
Europe et dans le monde. L’orchestre a été fondé en 1904 
comme un collectif musical. Depuis, des générations de talents 
ont bâti sa réputation. Aujourd’hui, le LSO fait partie des orchestres 
majeurs, regroupant autour de lui une famille d’artistes incluant 
son directeur musical Sir Simon Rattle, ses Principaux Chefs 
invités Gianandrea Noseda et François-Xavier Roth, ainsi que 
son Chef honoraire Michael Tilson Thomas. En mars 2021, il a 
été annoncé que Sir Antonio Pappano reprendrait le poste de 
Chef principal du LSO à partir de septembre 2024. Le LSO est 
en résidence au Barbican à Londres. Il se mesure aux publics 
du monde entier grâce à ses tournées, résidences − notamment 
au Festival d’Aix-en-Provence et à la Music Academy of the 
West à Santa Barbara −, et son programme en pleine expansion 
de diffusions en direct et de téléchargements à la demande. 
Via un programme pédagogique et participatif pionnier, LSO 
Discovery, il donne accès à la musique à des personnes de 
toutes origines. Basé à LSO St Luke, LSO Discovery a pour 
champ d’action l’Est de Londres, le Royaume-Uni et le monde 
entier via interventions de visu et propositions digitales. Les 
musiciens se consacrent ainsi tant à la programmation qu’à des 
ateliers, du soutien à de jeunes talents, des concerts donnés 
gratuitement dans les quartiers et l’utilisation de la musique 
comme moyen de soutenir des adultes présentant des 
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difficultés d’apprentissage. Les musiciens rendent aussi visite à 
des enfants à l’hôpital et proposent des programmes destinés 
aux professeurs de musique. L’objectif derrière ce travail est 
simple: partager la musique classique avec des personnes qui 
n’en auraient sinon pas l’occasion. Chaque année, LSO Dicovery 
touche des milliers de personnes de tout âge. En 1999, le LSO 
a créé son propre label, LSO Live, et révolutionné la manière 
d’enregistrer la musique live avec plus de cent cinquante 
enregistrements publiés à ce jour. Dans le domaine cinémato-
graphique, le LSO a assuré les bandes-son de Star Wars, Indiana 
Jones ou encore La Forme de l’eau. Il recourt également à des 
plateformes de diffusion pour atteindre le public du monde entier. 
Ses activités vont ainsi bien au-delà de la seule salle de concert. 
Grâce au généreux soutien de The Corporation of the City of 
London, à l’Arts Council England, aux entreprises partenaires et 
aux mécènes individuels, la formation est en mesure de continuer 
à partager largement la musique. Le London Symphony Orchestra 
s’est produit pour la dernière fois à la Philharmonie hier soir ainsi 
que lors de la saison 2019/20, les deux fois sous la direction de 
Sir Simon Rattle. 

London Symphony Orchestra
Erklärtes Ziel des London Symphony Orchestra ist es, Musik 
allen und überall zugänglich zu machen, Melomanen ebenso 
wie jenen, die erstmals mit klassischer Musik in Kontakt 
kommen, und das in Großbritannien, Europa und der ganzen 
Welt. 1904 als Musikerkollektiv gegründet, haben Generationen 
begabter Musiker den Klang des renommierten Orchesters 
geprägt, das heute zu den herausragenden Klangkörpern zählt, 
die eng mit namhaften Musikern zusammenarbeiten wie dem 
musikalischen Leiter Sir Simon Rattle sowie den ständigen 
Gastdirigenten Gianandrea Noseda und François-Xavier Roth 
oder dem Ehrendirigenten Michael Tilson Thomas. Im September 
2024 wird Sir Antonio Pappano die Position des Chefdirigenten 
übernehmen. Das LSO hat seinen Sitz im Barbican London. 
Tourneen und Residenzen führen das Orchester durch die 
ganze Welt – regelmäßig zum Festival d’Aix-en-Provence und 

zur Music Academy of the West in Santa Barbara. Darüber 
hinaus tragen die diversen digitalen Angebote zur wachsenden 
Popularität bei. Das maßstabsetzende pädagogische und partizi-
pative Programm LSO Discovery richtet sich an ein breites 
Publikum. Mit seiner Basis in LSO St Luke erreicht LSO Discovery 
sein Publikum im Osten Londons, in Großbritannien und der 
ganzen Welt über Live- ebenso wie Digital-Angebote. Die Musiker 
beteiligen sich an der Programmentwicklung genauso wie an 
Workshops, der Förderung junger Talente, an Gratis-Konzerten 
im Viertel und Projekten, bei denen Musik zur Unterstützung 
von Erwachsenen mit Lernschwierigkeiten eingesetzt wird. Hinzu 
kommen Angebote in Kinderkrankenhäusern und für Musiklehrer. 
Das Ziel dieser Arbeit ist es, klassische Musik auch zu Menschen 
zu bringen, die ansonsten keine Möglichkeit hätten, ihr zu begeg- 
nen. LSO Discovery erreicht so jährlich Tausende Menschen 
aller Altersgruppen. 1999 gründete das LSO sein eigenes Platten- 
Label, LSO Live, und prägte die Welt der Live-Aufnahme mit 
bisher über 150 Einspielungen. Auf dem Gebiet der Filmmusik 
hinterließ das LSO mit den Soundtracks zu Star Wars, Indiana 
Jones sowie The Shape of Water markante Spuren. Das LSO 
erfüllt seine Aufgabe dank großzügiger Unterstützung durch 
The Corporation of the City of London, Arts Council England, 
von Partnerfirmen und individuellen Förderern. In der Philharmonie 
Luxembourg war das London Symphony Orchestra nach seinem 
Gastspiel in der Saison 2019/20 zuletzt am gestrigen Abend zu 
erleben – beide Male unter Leitung von Sir Simon Rattle. 

Sir Simon Rattle direction
Né à Liverpool, Sir Simon Rattle a étudié à la Royal Academy of 
Music de Londres. De 1980 à 1998, il a été chef principal et 
conseiller artistique du City of Birmingham Symphony Orchestra 
dont il a été nommé Directeur musical en 1990. En 2002, il est 
devenu directeur artistique et musical des Berliner Philharmoniker, 
poste qu’il a quitté à la fin de la saison 2017/18. Il est directeur 
musical du London Symphony Orchestra depuis 2017. Il sera à 
ce poste jusqu’à la saison 2023/24 où il deviendra alors Chef 
émérite de la phalange. À partir de 2023/24, il occupera les 
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Sir Simon Rattle
photo: Oliver Helbig

fonctions de directeur musical du Symphonieorchester des 
Bayerischen Rundfunks à Munich. Il est Artiste principal de 
l’Orchestra of the Enlightenment et Mécène fondateur du 
Birmingham Contemporary Music Group. Il a réalisé plus de 
soixante-dix enregistrements pour le label EMI (aujourd’hui 
Warner Classics) et a reçu plusieurs récompenses internationales 
à ce titre. Chez EMI, il a notamment publié la Symphonie de 
psaumes de Stravinsky, récompensé en 2009 d’un Grammy 
dans la catégorie «Best Choral Performance», la Symphonie 
fantastique de Berlioz, L’Enfant et les sortilèges de Ravel, 
la Suite de Casse-Noisette de Tchaïkovski, la Symphonie N° 2 
de Mahler, Le Sacre du printemps de Stravinsky, Les Cloches 
et les Danses symphoniques de Rachmaninov, tous enregistrés 
à la tête des Berliner Philharmoniker. Les dernières publications 
de Sir Simon Rattle, sur le label du London Symphony Orchestra 
LSO Live, comprennent entre autres La Damnation de Faust de 
Berlioz, Woven Space de Helen Grime, Pelléas et Mélisande de 
Debussy, Remembering de Mark-Anthony Turnage et Le Christ 
au Mont des Oliviers de Beethoven. Il part régulièrement en 
tournée en Europe et en Asie, et entretient des relations de 
longue date avec les orchestres majeurs tels le Symphonie-
orchester des Bayerischen Rundfunks, la Staatskapelle Berlin, 
le Deustches Symphonie-Orchester Berlin, les Berliner Philhar-
moniker et le Czech Philharmonic. Les opéras récents incluent 
Manon Lescaut au Deutsche Oper Berlin, Le Chevalier à la rose 
au Metropolitan Opera de New York, Jenůfa de Janáček au 
Staatsoper Berlin et Tristan et Isolde avec le London Symphony 
Orchestra au Festival d’Aix-en-Provence. L’éducation musicale 
occupe une place centrale et son partenariat avec les Berliner 
Philharmoniker a ouvert de nouvelles perspectives via le pro-
gramme éducatif Zukungt@Bpil qui lui a permis de remporter le 
Prix Comenius, le Prix Spécial Schiller de la ville de Mannheim, 
le Golden Camera et la médaille d’Urania. Lui et les Berliner 
Philharmoniker ont été nommés Ambassadeurs internationaux 
de l’UNICEF en 2004 – la première fois qu’un ensemble artis-
tique avait cet honneur. En 2019, Sir Simon Rattle a annoncé la 
création de la LSO East London Academy développée par le 
London Symphony Orchestra en partenariat avec dix quartiers 
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de l’Est de Londres. Ce programme gratuit a pour objectif 
d’identifier le potentiel parmi les jeunes de ce quartier entre 
onze et dix-huit ans présentant un talent musical exceptionnel, 
quels que soit leur origine ou leurs moyens financiers. Sir Simon 
Rattle a été anobli en 1994 et a reçu l’Ordre du Mérite de sa 
Majesté la Reine Élisabeth II en 2014. Lui a également été 
décerné en 2018 l’Ordre du Mérite à Berlin et en 2019 le Freedom 
of the City of London. En 2021/22, il dirige le London Symphony 
Orchestra, la Staatskapelle Berlin, les Berliner Philharmoniker et 
le Chamber Orchestra of Europe. Il retrouve le Staatsoper Berlin 
pour Hippolyte et Aricie de Rameau et, au printemps, dirigera 
une nouvelle production de L’Affaire Makropoulos de Janáček. 
Il part en tournée en Europe et aux États-Unis avec le LSO et, 
plus tard dans la saison, rejoindra la mezzo-soprano Magdalena 
Kožená pour un projet de musique de chambre qui les mèneront 
dans les principales villes européennes. Sir Simon Rattle a dirigé 
pour la dernière fois à la Philharmonie hier soir ainsi que lors de 
la saison 2019/20. 

Sir Simon Rattle Leitung
Sir Simon Rattle wurde in Liverpool geboren und studierte an 
der Royal Academy of Music in London. Von 1980 bis 1998 
amtierte Rattle als Chefdirigent und künstlerischer Berater des 
City of Birmingham Symphony Orchestra und erhielt 1990 
zusätzlich den Titel «Music Director». Von 2002 bis 2018 hatte 
er die Position des Chefdirigenten und Künstlerischen Leiters 
der Berliner Philharmoniker inne. Seit 2017 ist er Music Director 
des London Symphony Orchestra, diesen Posten wird er bis zur 
Saison 2023/24 bekleiden. Anschließend wird er zum Ehrendiri-
genten dieses Klangkörpers ernannt werden und ab 2023/24 
die Stelle des Chefdirigenten des Symphonieorchesters des 
Bayerischen Rundfunks antreten. Er ist zudem Principal Artist 
des Orchestra of the Age of Enlightenment und Gründungsmit-
glied der Birmingham Contemporary Music Group. Für das 
Label EMI (heute Warner Classics) hat Rattle über 70 Einspie-
lungen realisiert. Für seine Aufnahmen für verschiedene Labels 
wurde er mit zahlreichen renommierten Auszeichnungen geehrt. 

Seine Aufnahme von Strawinkys Symphonie de psaumes für 
EMI erhielt beispielsweise einen Grammy Award in der Kategorie 
«Best Choral Performance». Von 2014 an erweiterte Rattle seine 
Diskografie durch Produktionen für das orchestereigene Label 
der Berliner Philharmoniker. Hier sind an erster Stelle Gesamt-
einspielungen der Symphonien Beethovens, Schumanns und 
Sibelius’ zu nennen. Rattles neueste Aufnahmen sind auf dem 
orchestereigenen Label des London Symphony Orchestra 
erschienen und umfassen unter anderem Claude Debussys 
Oper Pelléas et Mélisande, Mark-Anthony Turnages Orchester-
werk Remembering sowie Beethovens Christus am Ölberge. 
Regelmäßig ist er auf Tournee in Europa und Asien; langjährige 
Arbeitsbeziehungen unterhält er mit führenden Orchestern wie 
Symphonieorchester des Bayerischen Rundfunks, Staatskapelle 
Berlin, Deustches Symphonie-Orchester Berlin, Berliner Philhar-
moniker und Tschechische Philharmonie. Jüngste Operndirigate 
beinhalten Manon Lescaut an der Deutschen Oper Berlin, 
Rosenkavalier an der Metropolitan Opera New York, Jenůfa an 
der Staatsoper Berlin und Tristan und Isolde mit dem London 
Symphony Orchestra beim Festival d’Aix-en-Provence. Ein päda- 
gogischer und vermittlungsorientierter Ansatz ist für Rattles 
künstlerische Arbeit von zentraler Bedeutung; zu nennen ist hier 
vor allem das Programm Zukunft@Bphil bei den Berliner Philhar-
monikern, für das er 2004 den Preis der J.A.Comenius-Stiftung 
und 2005 den Schillerpreis der Stadt Mannheim (zusammen mit 
Royston Maldoom) erhielt. Rattle und die Berliner Philharmoniker 
wurden 2004 zu UNICEF-Botschaftern ernannt. 2019 kündigte 
Rattle die Gründung der LSO East London Academy an, eine 
Partnerschaft des London Symphony Orchestra mit zehn Stadt-
vierteln im Osten Londons. Dieses kostenlose Programm hat 
zum Ziel, besondere musikalische Begabungen unter jungen 
Menschen zwischen elf und 18 Jahren ausfindig zu machen, 
unabhängig von deren Herkunft und finanziellen Möglichkeiten. 
Rattle wurde darüber hinaus 1994 von Königin Elisabeth II. als 
Knight in den Order of the British Empire und 2014 in den Order 
of Merit aufgenommen. Die City of London verlieh ihm 2018  
die einer Ehrenbürgerschaft ähnliche «Freedom of the City». 
Die Stadt Berlin verlieh ihm ihren Verdienstorden. In der Saison 
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2021/22 steht er am Pult des London Symphony Orchestra, der 
Staatskapelle Berlin, Berliner Philharmoniker und des Chamber 
Orchestra of Europe. An die Staatsoper Berlin kehrt er für 
Rameaus Hippolyte et Aricie zurück und leitet eine Neuproduktion 
von Janáčeks Die Sache Makropulos. Mit dem LSO ist er auf 
Europa- und USA-Tournee. Später in der Saison führt ihn ein 
Kammermusikprojekt mit der Mezzosopranistin Magdalena 
Kožená in die Musikzentren Europas. In der Philharmonie  
Luxembourg stand Sir Simon Rattle nach seinem Gastspiel in 
der Saison 2019/20 zuletzt gestern Abend am Pult.

NOUS RESTONS ENGAGÉS POUR 
SOUTENIR LES PASSIONS ET PROJETS 
QUI VOUS TIENNENT À CŒUR.
bgl.lu

DANS UN MONDE QUI CHANGE
TOUTES LES ÉMOTIONS  
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Grands orchestres
Prochain concert du cycle «Grands orchestres»
Nächstes Konzert in der Reihe «Grands orchestres»
Next concert in the series «Grands orchestres» 

16.11.2021 20:00 
Grand Auditorium

Mardi / Dienstag / Tuesday 

Budapest Festival Orchestra
Iván Fischer direction
Tabea Zimmermann alto
Schumann: Konzertstück für vier Hörner und Orchester
Cellokonzert (arr. Tabea Zimmermann)
Debussy: Printemps. Suite symphonique (arr. Henri Büsser)
Kurtág: Mouvement pour alto et orchestre
Ravel: Daphnis et Chloé. 2e suite

résonances 
19:15 Salle de Musique de Chambre
Vortrag Tatjana Mehner: «Zur Geschichte der Bearbeitung 
für mittlere Stimmen» (D)

Orchestre Philharmonique du Luxembourg
Domingo Hindoyan direction
Zakir Hussain tabla

  HUSSAIN Peshkar 
  DUKAS La Péri
  SCRIABINE Le Poème de l’extase

Après le concert GA
Zakir Hussain tabla

Tickets: à partir de 25 €

Partenaire automobile exclusif:
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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
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your comments are welcome on
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