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Felix Mendelssohn Bartholdy (1809–1847)
Konzert für Violine und Orchester e-moll (mi mineur) op. 64 (1838–1844)
   Allegro molto appassionato, attacca:
   Andante, attacca:
   Allegretto non troppo – Allegro molto vivace
cadence du compositeur / auskomponierte Kadenz
31’

—

Gustav Mahler (1860–1911)
Symphonie N° 1 D-Dur (ré majeur) «Titan» (1884–1888)
   Langsam. Schleppend. Wie ein Naturlaut – Im Anfang sehr 

   gemächlich
   Kräftig, bewegt, doch nicht zu schnell
   Feierlich und gemessen, ohne zu schleppen
   Stürmisch bewegt
55’
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Sur le Concerto pour violon  
et orchestre de Mendelssohn
André Lischke (2011)

C’est à Leipzig, au Gewandhaus, qu’est créé le 13 mars 1845 ce 
chef-d’œuvre absolu qu’est le Concerto pour violon et orchestre en mi 
mineur op. 64, achevé l’année précédente, joué par son dédicataire 
Ferdinand David sous la direction de Niels Gade, qui remplaçait 
le compositeur au pupitre durant cette saison. Felix Mendelssohn 
Bartholdy aura cependant la joie de le diriger lui-même le 23 
octobre de la même année. On sait aussi que deux ans plus tard, 
en octobre 1847, le jeune Joseph Joachim, sommité de l’art vio-
lonistique dans les décennies à venir, a joué le concerto devant 
le compositeur mourant.

Premier grand concerto pour violon de la période post-beetho-
vénienne, celui-ci ne se ressent pourtant aucunement de ce pré-
cédent, dont on retrouvera en revanche des influences dans les 
concertos de Robert Schumann et de Johannes Brahms. C’est 
une tout autre esthétique qu’inaugure Mendelssohn (1809–1847), 
un univers à la fois léger et intensément prenant, qui lui appartient 
en exclusivité et porte sa signature immédiatement reconnaissable.

Sans préambule orchestral, le violon expose d’emblée le premier 
thème de l’Allegro molto appassionato, une de ces mélodies qu’on 
pourrait classer parmi les « immortelles » de l’histoire de la 
musique. La cantilène se mue rapidement en virtuosité, avant 
l’amplification du thème à l’orchestre, avec un regain de vigueur 
rythmique. La partie soliste, tantôt mélodique tantôt animée, 
aboutit au second thème, en accords aux bois, repris par le 
violon. De là, le premier thème renaît et relance une course 
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Portrait de Felix Mendelssohn Bartholdy  
par Theodor Hildebrandt, 1834



spectaculaire. La culmination se fait sur une confrontation avec 
le tutti orchestral. Un apaisement progressif introduit la cadence, 
cet épisode où le soliste donne, à partir de données thématiques 
entendues, le maximum de lui-même, faisant valoir toutes les 
possibilités techniques de son instrument et les siennes. Relative-
ment courte mais dense, elle se situe dans le prolongement du 
développement et non avant la coda, contrairement à la tradition 
établie depuis le 18e siècle. Elle précède donc la réexposition, 
qui fait réentendre brièvement le premier thème puis le second, 
avant de réserver quelques ultimes voltiges avant une conclusion 
riche en couleurs. Sans interruption, le mouvement s’enchaîne 
par un pont harmonique avec l’Andante, sorte de romance sans 
paroles au lyrisme serein et épanoui, avant qu’une tension ne 
vienne assombrir l’épisode central. Le retour du chant conduit à 
l’épisode transitoire qui semble faire resurgir quelques intonations 
du thème initial du premier mouvement. Une brève suspension, 
un appel de cuivres, et la danse joyeuse de l’Allegro molto vivace 
laisse libre cours à des virevoltes dont Piotr Ilitch Tchaïkovski se 
souviendra dans le mouvement analogue de son Concerto pour 
violon. Entre vigoureuses fanfares et prouesses acrobatiques, 
il n’y a pas de contrastes notables dans ce mouvement, assez 
condensé dans sa forme et maintenu dans un souffle dont 
l’énergie ne laisse aucunement entrevoir la disparition prématurée 
du compositeur.

Fils d’émigrés russes, André Lischke a été maître de conférences 
à l’Université d’Évry jusqu’en 2020. Il collabore régulièrement à 
L’Avant-Scène Opéra et est l’auteur d’ouvrages sur Tchaïkovski, 
Borodine, Rimski-Korsakov et Rachmaninov, ainsi que de l’Histoire 
de la musique russe des origines à la Révolution, du Guide de 
l’opéra russe (Fayard) et récemment de Sergueï Rachmaninov, 
portrait d’un pianiste (Buchet-Chastel).
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Un Titan  
entre force et fragilité
Charlotte Brouard-Tartarin (2016)

« Ces émotions avaient atteint en moi un tel degré de violence qu’elles ont 
jailli tout d’un coup, comme un torrent impétueux. » Telle pourrait être 
ainsi résumée, par son auteur lui-même, la genèse de la Symphonie 
N° 1 en ré majeur de Gustav Mahler, achevée en 1888. Les émotions 
que le jeune homme (il est alors âgé de vingt-sept ans) évoque 
sont celles que provoquent deux amours déçues vécues successi-
vement : le premier pour Johanna Richter, une comédienne ori-
ginaire de Kassel, ville où Mahler est chef d’orchestre au milieu 
des années 1880, le second pour Marion von Weber, épouse du 
petit-fils du célèbre compositeur.

Baptisée un temps Tondichtung (poème sonore), accompagnée de 
nombreux titres et sous-titres, dont Titan, poème symphonique en 
forme de symphonie (ce dernier étant une référence explicite à 
l’écrivain allemand Johann Paul Friedrich Richter dit Jean Paul), 
l’œuvre est créée le 20 novembre 1889 à Budapest. Malgré la 
confiance de Mahler, c’est un échec total : la presse se déchaîne 
contre ce jeune juif Autrichien qui vient de lui faire entendre  
« un vacarme assourdissant de dissonances atroces ». Seul Auguste Beer 
(critique du Pester Lloyd) salue la virtuosité orchestrale dont fait 
preuve le compositeur, son sens aigu de la couleur et son indé-
niable maîtrise dans le mélange des timbres. Il est en cela vision-
naire car lors de la reprise de la pièce à Hambourg le 27 octobre 
1893, même si la symphonie est encore loin de faire l’unanimité, 
Mahler attire l’attention en tant que créateur à part entière. 
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L’œuvre est reprise à Weimar en 1894 grâce à l’appui de Richard 
Strauss et enfin en 1896 à Berlin dans sa version définitive, c’est-
à-dire amputée de son Andante « Blumine » qui se situait entre les 
deux premiers mouvements actuels (mais qui est parfois de nos 
jours encore joué par certains interprètes).

Partition emplie de contrastes, la Symphonie N° 1 en ré majeur 
s’ouvre sur un mouvement indiqué Langsam. Schleppend (Lent, en 
traînant) auquel Mahler ajoute « Wie ein Naturlaut » (Comme un 
bruit de la nature). Dans la droite ligne de Ludwig van Beethoven, 
il laisse ici libre cours à une véritable peinture sonore dont l’in-
troduction décrit une nature encore endormie qui s’éveille peu à 
peu grâce au chant du coucou, court motif confié à la clarinette, 
et aux lointaines fanfares de chasse. Alors que le tempo s’anime, 
une gracieuse mélodie apparaît aux violoncelles, identique à 
celle du deuxième des Lieder eines fahrenden Gesellen (Chants d’un 
compagnon errant). Elle sera le fil conducteur de la fin de ce 
mouvement, bâti sur une forme sonate assez libre.

Le deuxième mouvement, Kräftig, bewegt (Animé, avec force) est 
un Ländler, danse autrichienne à trois temps ancêtre de la valse. 
Entraînant et plein d’ironie dans les interventions des cuivres 
bouchés, il instaure une joyeuse ambiance de fête villageoise qui 
laisse bientôt place à un Trio, courte pause entre deux instants 
virevoltants. Le cor amorce la transition et un nouveau tour de 
piste s’engage.

Le mouvement suivant (Feierlich und gemessen, ohne zu schleppen – 
Solennel et mesuré, sans traîner) se base sur la comptine « Bruder 
Jakob », connue dans les pays francophones sous le titre « Frère 
Jacques », jouée ici en mineur et en canon. Le choix des instru-
ments qui l’interprètent successivement, contrebasse, basson, 
violoncelle et tuba, bientôt rejoints par le hautbois dans une 
intervention moqueuse, donne un caractère très Europe centrale 
à l’ensemble. Ce caractère se renforce dans la section suivante, 
marquée par un thème bohémien indiqué explicitement « mit 
Parodie ». S’installe ensuite, comme en apesanteur, un émouvant 
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Portrait de Gustav Mahler 
en 1883



épisode intime et serein qui reprend le dernier des quatre Lieder 
eines fahrenden Gesellen, puis le canon revient conclure ce mouve-
ment intitulé par Mahler « Marche funèbre à la manière de Callot » 
en hommage au célèbre graveur lorrain de la Renaissance. Il 
s’avère que la gravure que le compositeur a en tête, Comment les 
animaux enterrent le chasseur, est en réalité l’œuvre du peintre 
autrichien Moritz von Schwind.

Noté Stürmisch bewegt (Orageux, animé), le Finale de la symphonie 
est tout entier consacré, après le cataclysme sonore qui l’ouvre, 
à la reconquête de la lumière et de l’optimisme. Entre espoir et 
résignation, deux tentatives échouent d’abord, permettant aux 
bouillonnantes ténèbres de revenir brièvement, puis après de 
brefs échos à de précédentes parties de l’œuvre, comme un 
regard jeté en arrière pour mieux avancer, la partition se clôt sur 
une coda triomphale qui met en avant les cuivres.

Bruno Walter, chef d’orchestre d’origine allemande, ami fidèle et 
fervent défenseur de Mahler, disait à propos de la Symphonie N° 1 
en ré majeur : « Cette symphonie présente la puissance unique d’une 
œuvre géniale de jeunesse dans l’exaltation des sentiments, dans le courage 
absolu et inconscient de la nouveauté de l’expression, dans la richesse de 
l’invention. D’innombrables trouvailles musicales y fleurissent et un 
sang brûlant de passion bat dans ses artères ; elle est musique et elle est 
expérience vécue. »

Programme Editor à la Philharmonie Luxembourg depuis 2016, 
Charlotte Brouard-Tartarin est titulaire d’une licence de musico-
logie et d’un master en administration et gestion de la musique. 
Elle a précédemment travaillé en tant que rédactrice pour des 
festivals et des saisons musicales en France.
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Dernière audition à la Philharmonie

Felix Mendelssohn Bartholdy Violinkonzert
   03.12.2020 Orchestre Philharmonique du Luxembourg /  
      Gustavo Gimeno / María Dueñas

Gustav Mahler Symphonie N° 1 «Titan» 
   17.06.2017 Symphonieorchester des Bayerischen Rundfunks /  

   Juanjo Mena
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«…so übermächtig – wie ein 
Bergstrom»
Michael Märker

Bereits drei Jahre lang leitete Felix Mendelssohn Bartholdy die 
Abonnementkonzerte des Leipziger Gewandhauses, als er im Juli 
1838 seinem Freund Ferdinand David, dem Konzertmeister 
dieses überregional angesehenen Orchesters, schrieb: «Ich möchte 
Dir wohl auch ein Violinkonzert machen für nächsten Winter; eins in 
e-moll steht mir im Kopfe, dessen Anfang mir keine Ruhe lässt.»  
Tatsächlich fand er für die Eröffnung des Violinkonzerts e-moll op. 64 
eine überaus ungewöhnliche Lösung, die Publikum und Fachwelt 
schon damals in teils bewunderndes, teils ungläubiges Erstaunen 
versetzte. Er beginnt den ersten Satz nicht etwa wie üblich mit 
einem mehr oder weniger ausgedehnten Orchestervorspiel, dem 
der Solist mit einem markanten, womöglich virtuosen Auftritt 
folgt. Nein, noch bevor der Hörer sich richtig gesammelt hat, 
erhebt die Solovioline im zweiten Takt mit weit ausschwingen-
dem Gesang in hoher Lage ihre Stimme. Erst nachdem sie zum 
ersten Mal pausiert, darf sich auch das Orchester dieses Haupt-
thema zu eigen machen. Während der zweite Satz von einer 
dahinschmelzenden Kantilene beherrscht wird, weht im über-
sprudelnden Finale der Geist der Elfen aus der Sommernachtstraum- 
Musik, dass es eine Freude ist. Achtung: Alle drei Sätze gehen 
nahtlos ineinander über. Wer zuhört, sollte achtgeben, die reiz-
vollen Übergänge dabei nicht zu verpassen.

Ferdinand David wünschte sich «Brillanz» für den Solopart – für 
Mendelssohn eine Herausforderung. Denn vordergründige  
Virtuosität war damit nicht gemeint. Im Juli 1839 antwortete er: 
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«Brillant willst Du’s haben, und wie fängt unsereins das an?». Auf aus-
drückliches Verlangen Mendelssohns musste David 1844, als die 
Solo-Passagen vorlagen, «alles ausmerzen, was im Entferntesten die 
Spielbarkeit beeinträchtigte». Sie dürften «nicht ermüden» (gemeint ist 
der Solist und nicht das Publikum) und müssten «ganz bequem» 
zu spielen sein. Als er im Oktober 1844 endlich den fertigen 
Solo-Part studiert hatte, schrieb David ihm: «Dein Violinkonzert 
ist herrlich, 1000mal besser als alles, was wir armen Geiger zusammen-
stoppeln.» In jenen langen fünf Jahren zwischen der Brillanz- 
Forderung und der Fertigstellung des Violinkonzerts jedoch 
schwieg Mendelssohn in seinen Briefen zu dem Werk. Dies ist 
bemerkenswert, da er sonst regelmäßig mit Freunden, Interpreten, 
Konzertveranstaltern oder Verlegern korrespondierte und es 
dabei häufig auch um Details der jeweils im Entstehen begriffenen 
Komposition ging. Immerhin sind fast 5.600 Briefe aus  
Mendelssohns Feder überliefert (im Durchschnitt schrieb er also 
jede Woche fünf Briefe). Offensichtlich ging er sehr lange mit 
dem Violinkonzert schwanger, ohne Andere daran teilhaben zu 
lassen. Entstanden ist das Werk vor allem im Sommer 1844 
(Mendelssohn meldet als Datum der Vollendung den 16. Sep-
tember) während eines glücklichen Aufenthaltes in Soden bei 
Frankfurt (Main). Mendelssohns Ehefrau Cécilie (geborene  
Jeanrenaud) stammte aus einer hugenottischen Familie, die eine 
geachtete Position im Frankfurter Patriziat innehatte. Zu jener 
Zeit waren bereits vier der fünf gemeinsamen Kinder geboren. 
Im Umkreis der Familie fiel es ihm offenkundig leichter, das  
Violinkonzert endlich fertigzustellen, als unter den Bedingungen 
lästiger Verhandlungen bzw. Verpflichtungen als Königlich- 
Preußischer Generalmusikdirektor in Berlin, die ihn in den vor-
angegangenen Jahren belastet hatten. Und in Leipzig, wo auf 
seine Initiative und unter seiner Leitung 1843 das erste deutsche 
Konservatorium gegründet worden war, nahmen die selbstge-
wählten Verpflichtungen ohnehin überhand, bevor er 1845 die 
Notbremse zog und sich die Leitung der Gewandhauskonzerte 
fortan mit seinem dänischen Freund Niels Wilhelm Gade teilte. 
Unter dessen Leitung fand auch die Uraufführung des Violinkon-
zerts im Leipziger Gewandhaus am 13. März 1845 mit Ferdinand 
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David als Solist statt. Umgehend schrieb dieser an Mendelssohn 
in Berlin: «Es hat außerordentlich gefallen, einstimmig wird es für eins 
der schönsten Stücke in diesem Genre erklärt.» Und in der Zeitschrift 
Signale für die musikalische Welt war zu lesen: «…eine herrliche Com-
position voll origineller Melodienfülle, die dem Virtuosen auch Gelegen-
heit gibt, sich im polyphonen Spiele auszuzeichnen. Es ist eine wahre 
Freude wieder einmal ein Concertstück von höherer geistiger Conception 
zu hören, ein wahrer Balsam auf die alltäglichen ohrzerreißenden Flick-
werke unserer Virtuosen.»

Felix Mendelssohn Bartholdy gehörte zwar nicht – wie Richard 
Wagner – zu den erklärten Idolen Gustav Mahlers. Aber er 
spielte für ihn lebenslang eine grundierende Rolle seiner inter-
pretatorischen Auseinandersetzung mit der musikalischen Tradi-
tion. Bei einem der ersten  überlieferten Konzerte, die der kaum 
zwölfjährige Knabe Gustav Mahler im Gymnasium seiner Heimat- 
stadt Iglau (Mähren) gab, spielte er am Klavier die technisch 
ziemlich anspruchsvolle Paraphrase über Hochzeitsmusik und 
Elfentanz aus der Sommernachtstraum-Musik von Mendelssohn 
(in der Fassung von Franz Liszt). Und das Programm des aller-
letzten von Mahler dirigierten Konzertes am 21. Februar 1911  
in der New Yorker Carnegie Hall enthielt die Italienische Symphonie 
von Mendelssohn. Gemeinsam ist beiden Musikern, dass  
sie bzw. ihr Werk (posthum) in der zweiten Hälfte des 19.  
und ersten Hälfte des 20. Jahrhunderts immer wieder antisemiti-
schen Anfeindungen ausgesetzt waren. Daran änderten auch 
Mendelssohns Verankerung im Protestantismus (er wurde im 
Alter von sieben Jahren getauft) und Mahlers im Alter von 36 
Jahren vollzogene Konversion zum Katholizismus grundsätzlich 
nichts. Als in der Zeit des Nationalsozialismus in Deutschland 
beide Komponisten bald von den Konzertprogrammen verbannt 
wurden, gelang es zumindest noch in der Provinz, wo lokale 
Überwacher der NS-Ideologie kaum über musikalische Kompe-
tenz verfügten, Mendelssohns Violinkonzert hier und da unter 
dem unverdächtigen Tarnnamen «Zweites Violinkonzert von 
Max Bruch» aufzuführen (Bruch selbst hatte 1910 anlässlich der 
Uraufführung der Achten Symphonie von Mahler diesen übrigens 
als «Wiener Judenbengel, guter Wagner-Dirigent, schlechter Componist» 
bezeichnet).
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Lange hatte Gustav Mahler die Entscheidung hinausgezögert, 
welche seiner musikalischen Begabungen im Zentrum seines 
Lebens stehen sollte. Würde er sich vor allem als Pianist, Diri-
gent oder Komponist profilieren? – In jungen Jahren dominierte 
selbstverständlich die Konzert- und Unterrichtstätigkeit am  
Klavier. Seit er 1880 zum ersten Mal eine Kapellmeisterstelle über- 
nommen hatte, verfolgte er jedoch systematisch eine Dirigenten-
Karriere – in einer unnachahmlichen Mischung aus Sendungs- 
bewusstsein und Perfektionismus. Mit Mahlers Namen verban-
den sich letztlich die Glanzzeiten der Opernhäuser in Budapest, 
Hamburg, Wien und New York für lange Zeit. Aber er versuchte 
sich bereits während seines Studiums auch an eigenen Komposi-
tionen. Als erstes Werk, das sich dauerhaft im Repertoire 
behaupten konnte, entstanden 1884 die Lieder eines fahrenden 
Gesellen. Im folgenden Jahr wagte er den Schritt ins Symphonische. 
Die Erste Symphonie komponierte er im Wesentlichen während 
seiner Zeit als Zweiter Kapellmeister am Neuen Theater in Leipzig 
(1886 bis 1888), zuletzt inspiriert durch die heftige Leidenschaft 
für Marion von Weber. Sie war die Ehefrau des Carl-Maria-von-
Weber-Enkels Carl von Weber, der Mahler davon überzeugt 
hatte, das hinterlassene Opernfragment Die drei Pintos aus der 
Feder seines Großvaters zu einer aufführbaren Fassung auszu- 
arbeiten. Im März 1888 schrieb Mahler über die Erste Symphonie 
an seinen Freund Friedrich Löhr: «So! Mein Werk ist fertig!… Es ist 
so übermächtig geworden – wie es aus mir wie ein Bergstrom hinaus-
fuhr!… Wie mit einem Schlag sind alle Schleusen in mir geöffnet!» So 
eruptiv Mahler dieses Werk fertigstellte, so unsicher war er sich 
über dessen angemessene Bezeichnung. Bei der Uraufführung 
am 20. November 1889 in Budapest kündigte er es als «Symphonische 
Dichtung in zwei Teilen» an. Die zweite Aufführung am 27. Oktober 
1893 in Hamburg firmierte unter «‹Titan›, eine Tondichtung in 

Moritz von Schwind: Wie die Tiere den Jäger begraben (1850)
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Symphonieform». Erst mit der dritten Aufführung am 16. März 
1896 in Berlin – ebenfalls unter seiner Leitung – wagte Mahler 
die Bezeichnung «Symphonie». Seine Vorgänger Bruckner und 
Brahms hatten lange mit dieser Gattung gezögert. Beide stellten 
erst mit Anfang 40 zum ersten Mal eine eigene Symphonie der 
Öffentlichkeit vor. Mahler tat dies nun mit 29 Jahren, und zwar 
mit einer für ein Erstlingswerk überaus ungewöhnlichen Eigen-
willigkeit und Wucht.

Von Anfang an bewegte Mahler die Frage, ob er seine Symphonie 
mit einem außermusikalischen Programm versehen sollte. Immer 
wieder gab er einschlägige Anhaltspunkte in Programmheften 
oder Briefen an Freunde, die er später widerrief. Im Falle der 
Ersten ist dafür zunächst der Untertitel Titan symptomatisch.  
Er bezieht sich nicht etwa auf den gleichnamigen klassizistischen 
Bildungsroman von Jean Paul, der zu Mahlers vielgelesenen und 
verehrten Autoren zählte. Vielmehr hatte er (nach der Überliefe-
rung seiner langjährigen Vertrauten Natalie Bauer-Lechner)  
«einfach einen kraftvoll-heldenhaften Menschen im Sinne, sein Leben 
und Leiden, Ringen und Unterliegen gegen das Geschick, wozu die 
wahre, höhere Auflösung erst die Zweite [Symphonie] bringt.»  
Über diesen allgemeinen Ideenimpuls hinaus weist die Sympho-
nie freilich handfeste programmatische Bezüge auf, und zwar da, 
wo melodische Anklänge an Mahlers Lieder eines fahrenden Gesellen 
aufscheinen. Im ersten Satz betrifft dies das Lied «Ging heut’ 
morgen übers Feld», im dritten Satz «Die zwei blauen Augen» und  
darüber hinaus die auf einem französischen Kinderlied basie-
rende alte Kanon-Weise «Bruder Jakob, schläfst du noch?». Da, wo ein 
Solo-Kontrabass diese Melodie vorstellt, soll er eher kratzen – 
«wie im Wirtshaus um die Ecke», wie Mahler meinte. Er stellte der 
Partitur dieses Satzes die Holzschnitt-Illustration Wie die Tiere den 
Jäger begraben nach Moritz von Schwind (München 1850) voran. 
Mit seiner Überschrift «Todtenmarsch in Callots Manier» spielte 
Mahler auf die Textsammlung Fantasiestücke in Callot’s Manier 
von E.T.A. Hoffmann an. Gemeint ist der französische Zeichner 
Jacques Callot, dessen Skurrilität der Darstellung sowohl  
Hoffmann als auch Mahler ansprachen. In der Zeichnung geht 
es um ein Stück verkehrte Welt: Die Tiere des Waldes haben den 
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Jäger erschossen und tragen ihn zu Grabe. Indem Mahler dazu 
einen Trauermarsch komponiert – und dies zudem über eine 
(von Dur zu moll gewendete) Kinderliedmelodie – überhöht er 
die Ironie des Bildes ins Absurde.

Mahlers Aufbruch in die Welt der Symphonie ist unumstößlich. 
Er folgt einer inneren Berufung und changiert dabei zwischen 
überwältigender Direktheit und abgründiger Doppelbödigkeit. 
Er zeigt bereits jene Vorliebe für «Naturlaute», die die Autonomie 
des Kunstwerkes unterminieren und in nahezu allen Mahler-
Symphonien wieder auftauchen. Der Wiener Musikschriftsteller 
und Kritiker Richard Specht sah 1907 in der Ersten Symphonie 
«Mahlers ganzen Dämon entfesselt – alles Heftige und Brüske, alles  
Aufreizende und jäh Befehlshaberische, alles Helle und Übermütige 
seiner bis zum Fanatischen wahrhaften Natur ist hier in harten Kontrasten 
nebeneinandergesetzt.»

Beginnend mit der Uraufführung war das Werk lange umstritten. 
Bei der Wiener Erstaufführung 1900 gaben sich die Wiener  
Philharmoniker nicht einmal den Anschein, hinter Mahler zu 
stehen: Während er sich dem wütenden, tobenden Publikum 
stellen musste, verließen sie sang- und klanglos die Bühne. Und 
Eduard Hanslick, der gefürchtete Nestor der Wiener Musikkritik, 
gestand «betrübt, dass die neue Symphonie zu jener Gattung Musik 
gehört, die für mich keine ist». Doch schon zwölf Jahre später sagte 
Mahlers junger Verehrer Arnold Schönberg in seiner Prager 
Gedenkrede auf den Komponisten: «Eigentlich ist schon in der 
ersten Symphonie alles da, was ihn charakterisieren wird; hier schon 
klingt seine Lebensmelodie an, die er nur entwickelt, zur höchsten Entfal-
tung bringt. Die Hingabe an die Natur und die Todesgedanken.»  
Heute ist die Erste eine der meistgespielten Symphonien Mahlers.
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Michael Märker lehrte als Dozent für Musikwissenschaft an der 
Universität und an der Hochschule für Musik und Theater «Felix 
Mendelssohn Bartholdy» in Leipzig bis 1999 und ist als freier 
Musikpublizist tätig, darunter als Autor von Programmheften 
für renommierte Konzerthäuser und CD-Booklet-Texten.

Letzte Aufführung in der Philharmonie

Felix Mendelssohn Bartholdy Violinkonzert
   03.12.2020 Orchestre Philharmonique du Luxembourg /  
      Gustavo Gimeno / María Dueñas

Gustav Mahler Symphonie N° 1 «Titan» 
   17.06.2017 Symphonieorchester des Bayerischen Rundfunks /  

   Juanjo Mena
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Interprètes
Biographies

Filarmonica della Scala
Le Filarmonica della Scala est un orchestre indépendant fondé 
par Claudio Abbado avec les musiciens de la Scala en 1982, 
dont l’objectif est de développer le répertoire symphonique afin 
d’ajouter une dimension supplémentaire à la grande tradition 
opératique de l’institution milanaise. La phalange a collaboré 
avec des chefs majeurs de cette époque comme Carlo Maria 
Giulini, Georges Prêtre, Lorin Maazel, Wolfgang Sawallisch, Zubin 
Mehta ou Leonard Bernstein parmi bien d’autres. Riccardo Muti 
a été Chef principal de 1987 à 2005. Riccardo Chailly a été 
nommé aux mêmes fonctions en 2015. La formation a donné 
plus de huit cents concerts en tournée ces trente dernières 
années. Les moments forts ont été les débuts de l’orchestre 
aux États-Unis avec Riccardo Chailly et en Chine avec Myung-
Whun Chung. Une préoccupation centrale du Filarmonica della 
Scala est de toucher le cœur des gens, par la musique mais pas 
seulement. Depuis 2011, il propose un projet éducatif, Sound-
Music!, et soutient la principale institution scientifique de Milan 
ainsi que des organismes bénévoles à travers des concerts 
exceptionnels et des répétitions ouvertes relevant de la série 
«Prove Aperte». Par ailleurs, depuis 2013, le Filarmonica della 
Scala accueille le Concerto per Milano sur la Piazza Duomo à 
Milan. Chaque mois de juin, un concert en plein air gratuit 
amène ainsi l’orchestre au cœur de la ville. Avec un public de 
quelque 50 000 personnes, ce concert exceptionnel permet de 
partager une soirée dans la cité avec une prestation de grande 
qualité, également retransmise en direct par la télévision natio-
nale et à l’international. L’orchestre a réalisé de nombreux 
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enregistrements pour des labels tels EMI, Decca et Sony. En 2020, 
Decca a publié «Cherubini Discoveries» et un disque consacré à 
Respighi, tous deux inclus dans la série unanimement saluée 
consacrée aux grands compositeurs italiens. Le Filarmonica 
della Scala accorde un intérêt particulier à la musique contem-
poraine et, chaque saison, passe une nouvelle commande à un 
compositeur majeur d’aujourd’hui. Ses activités sont soutenues 
par son partenaire principal UniCredit. Le Filarmonica della Scala 
s’est produit pour la dernière fois à la Philharmonie Luxembourg 
en 2019/20. 

Filarmonica della Scala
Die Filarmonica della Scala ist ein unabhängiges Orchester, das 
1982 von Claudio Abbado zusammen mit den Musikerinnen und 
Musikern der Scala gegründet wurde. Ihr Ziel war es, die 
Beschäftigung mit dem symphonischen Repertoire zu vertiefen, 
um der großen Operntradition der Scala eine zusätzliche Dimen-
sion zu verleihen. Der Klangkörper arbeitete mit bedeutenden 
Dirigenten der damaligen Zeit zusammen, unter anderem Carlo 
Maria Giulini, Georges Prêtre, Lorin Maazel, Wolfgang Sawallisch, 
Zubin Mehta oder Leonard Bernstein. Riccardo Muti war von 
1987 bis 2005 Chefdirigent, Riccardo Chailly wurde 2015 in das 
gleiche Amt berufen. Das Orchester hat in den letzten dreißig 
Jahren mehr als achthundert Konzerte auf Tournee gegeben. 
Höhepunkte waren die Debüts des Orchesters in den USA 
unter Riccardo Chailly und in China unter Myung-Whun Chung. 
Ein zentrales Anliegen der Filarmonica della Scala ist es, die 
Herzen der Menschen zu berühren. Dies schließt natürlich die 
Musik ein, geht aber weit darüber hinaus. Seit 2011 bietet das 
Orchester das Education-Projekt SoundMusic! an und unter-
stützt die wichtigste wissenschaftliche Einrichtung in Mailand 
sowie ehrenamtliche Organisationen durch Sonderkonzerte und 
offene Proben im Rahmen der Reihe «Prove Aperte». Seit 2013 
ist die Filarmonica della Scala Gastgeber für das Concerto per 
Milano auf der Piazza Duomo in Mailand. Jedes Jahr im Juni 
findet ein kostenloses Open-Air-Konzert statt, das das Orchester 
ins Herz der Stadt bringt. Mit einem Publikum von etwa 50.000 
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Mieux vivre ensemble
grâce à la musique

Développant des projets innovants à la croisée de 
la musique et du domaine social, la Fondation EME 
oeuvre pour permettre l’inclusion et apporter de la 
dignité aux personnes fragiles ou en détresse.

IBAN: LU38 0019 2955 7929 1000
BIC: BCEELULL

www.fondation-eme.lu





Personen bietet dieses außergewöhnliche Konzert die Möglich-
keit, einen Abend in der Stadt zu verbringen, mit einer qualitativ 
hochwertigen, live im nationalen und internationalen Fernsehen 
übertragenen Aufführung im Zentrum der Aufmerksamkeit.  
Das Orchester hat zahlreiche Aufnahmen für Labels wie EMI, 
Decca und Sony realisiert. Im Jahr 2020 veröffentlichte Decca 
«Cherubini Discoveries» sowie eine CD mit Werken von 
Respighi, die beide Bestandteil einer einstimmig gelobten Serie 
über bedeutende italienische Komponisten sind. Die Filarmonica 
della Scala hat ein besonderes Interesse an zeitgenössischer 
Musik und vergibt in jeder Saison einen neuen Auftrag an eine 
bedeutende Komponistin oder einen bedeutenden Komponisten 
der Gegenwart. Die Aktivität des Orchesters wird von UniCredit 
als Hauptpartner unterstützt. In der Philharmonie Luxembourg 
ist die Filarmonica della Scala zuletzt in der Saison 2019/20 
aufgetreten.

Main partner:

Riccardo Chailly direction
Riccardo Chailly est directeur musical du Teatro alla Scala et 
chef principal du Filarmonica della Scala. Il a été Kapellmeister 
du Gewandhausorchester Leipzig, le plus ancien orchestre 
d’Europe, et chef principal pendant seize ans du Royal Concert- 
gebouw Orchestra d’Amsterdam. Il est directeur musical de 
l’Orchestre du Festival de Lucerne, poste occupé jadis par 
Claudio Abbado. Il dirige régulièrement les orchestres sympho-
niques européens majeurs, parmi lesquels les Wiener Philhar-
moniker, les Berliner Philharmoniker, le New York Philharmonic, 
le Cleveland Orchestra, le Philadelphia Orchestra et le Chicago 
Symphony Orchestra. Il est régulièrement invité par des festivals 
comme le Festival de Salzbourg et les BBC Proms de Londres. 
Sa carrière en tant que chef d’opéra inclut des productions au 
Teatro alla Scala, au Wiener Staatsoper, au Metropolitan Opera 
de New York, au San Francisco Opera, au Covent Garden de 
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Londres, au Bayerische Staatsoper et à l’Opernhaus de Zurich. 
Riccardo Chailly est un artiste exclusif Decca. Il a été honoré, 
pour ses plus de cent cinquante disques, de nombreux prix 
comme, à deux reprises, en 2012 et 2015, l’ECHO Klassik; 
parmi les prix récents, citons le Gramophone Award de l’enre-
gistrement de l’année pour l’intégrale des symphonies de 
Brahms. L’activité de captations avec le Filarmonica della Scala 
a connu un renouveau en 2013 avec «Viva Verdi» gravé à l’occa-
sion de la célébration du 200e anniversaire de la naissance du 
compositeur et compte un disque paru en 2017, «Overtures, 
Preludes & Intermezzi», constitué de pièces d’opéras ayant été 
créés au Teatro alla Scala. En 2019, le label a publié «The Fellini 
Album» avec de la musique de film de Nino Rota. Les derniers 
enregistrements sont «Cherubini Discoveries» et «Respighi», 
deux titres faisant partie de la série unanimement saluée célé-
brant les grands compositeurs italiens. Riccardo Chailly a dirigé 
pour la dernière fois à la Philharmonie Luxembourg en 2019/20. 

Riccardo Chailly Leitung
Riccardo Chailly ist Musikdirektor am Teatro alla Scala und Chef-
dirigent der Filarmonica della Scala. Er war Gewandhauskapell-
meister in Leipzig, beim ältesten Orchester Europas, und  
sechzehn Jahre lang Chefdirigent des Royal Concertgebouw 
Orchestra in Amsterdam. Er ist zudem Musikdirektor des 
Lucerne Festival Orchestra – eine Position, die einst Claudio 
Abbado innehatte. Er dirigiert regelmäßig die wichtigsten euro-
päischen und nordamerikanischen Symphonieorchester, darun-
ter die Wiener Philharmoniker, die Berliner Philharmoniker, das 
New York Philharmonic, das Cleveland Orchestra, das Philadelphia 
Orchestra und das Chicago Symphony Orchestra. Er wird regel-
mäßig von Festivals wie den Salzburger Festspielen und den 
BBC Proms in London eingeladen. Seine Karriere als Operndi-
rigent umfasst Produktionen am Teatro alla Scala, der Wiener 
Staatsoper, der Metropolitan Opera in New York, der San 
Francisco Opera, dem Royal Opera House Covent Garden in 
London, der Bayerischen Staatsoper und dem Opernhaus 
Zürich. Riccardo Chailly ist Exklusivkünstler beim Label Decca. 
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Für seine mehr als 150 CDs wurde er mit zahlreichen Preisen 
ausgezeichnet, darunter zweimal (2012 und 2015) mit dem 
ECHO Klassik; zu den jüngsten Preisen gehört der Gramophone 
Award in der Kategorie «Aufnahme des Jahres» für seine 
Gesamtaufnahme der Brahms-Symphonien. Die Aufnahmetätig-
keit mit der Filarmonica della Scala erlebte 2013 mit «Viva Verdi» 
anlässlich der Feierlichkeiten zu Verdis 200. Geburtstag einen 
neuen Impuls und hat die 2017 erschienene CD mit «Overtures, 
Preludes & Intermezzi» nach sich gezogen, welche Stücke aus 
Opern enthält, die am Teatro alla Scala uraufgeführt wurden.  
Im Jahr 2019 veröffentlichte das Label «The Fellini Album» mit 
Filmmusik von Nino Rota. Die neuesten Aufnahmen «Cherubini 
Discoveries» und «Respighi», setzen den einstimmig gefeierten 
Auftakt zu einer Reihe, die bedeutende italienische Komponisten 
feiert. In der Philharmonie Luxembourg hat Riccardo Chailly 
zuletzt in der Saison 2019/20 dirigiert.

Ray Chen violon
Violoniste, Ray Chen a façonné une nouvelle image du musicien 
classique au 21e siècle. Par sa présence médiatique, il inspire le 
public de la musique classique et atteint des millions d’auditeurs 
et de followers dans le monde. Cela s’accompagne d’engage-
ments auprès des orchestres majeurs et d’invitations dans les 
salles de concert de toute la planète. Né à Taïwan et ayant 
grandi en Australie, Ray Chen a intégré à l’âge de 15 ans le 
Curtis Institute of Music où il a étudié auprès de Aaron Rosand 
et reçu le parrainage des Young Concert Artists. Depuis qu’il a 
remporté les premiers prix du Concours Yehudi Menuhin en 
2008 et Reine Elisabeth en 2009 – acquérant ainsi une recon-
naissance internationale –, il s’est établi en tant qu’artiste, en 
Europe, en Asie, aux États-Unis et dans sa patrie, l’Australie, 
ainsi que lors de grands concerts et d’enregistrements. Identifié 
«one to watch» par les magazines spécialisés The Strad et 
Gramophone, il se produit lors de grands événements média-
tiques comme la fête nationale française (retransmise en live 
devant 800 000 spectateurs), à l’occasion de la remise du Prix 
Nobel à Stockholm et lors des BBC Proms. Forbes Magazin l’a 
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par ailleurs intégré à la liste des «30 most influential Asians 
under 30». Une collaboration de longue date le lie à Giorgio 
Armani qui a conçu la couverture de son album Mozart avec 
Christoph Eschenbach. Ray Chen a joué avec des orchestres 
de premier plan comme le London Philharmonic Orchestra, 
le Los Angeles Philharmonic, le National Symphony Orchestra, 
le Pittsburgh Symphony Orchestra, le Gewandhausorchester 
Leipzig, les Münchner Philharmoniker, les Bamberger Symphoniker, 
le WDR Sinfonieorchester, le Filarmonica della Scala ou encore 
l’Orchestra dell’Accademia Nazionale di Santa Cecilia. Il collabore 
avec des chefs comme Riccardo Chailly, Vladimir Jurowski, 
Sakari Oramo, Manfred Honeck, Daniele Gatti, Kirill Petrenko, 
Krzysztof Urbański, Juraj Valčuha et beaucoup d’autres. Pendant 
la saison 2021/22, il est en Europe, notamment pour une tournée 
avec le Filarmonica della Scala dirigé par Riccardo Chailly, des 
récitals ainsi que des concerts avec son quatuor Made in Berlin. 
Ray Chen est sous contrat depuis 2017 avec Decca Classics 
et a publié en juin 2018 son disque «The Golden Age», poursuivant 
une série de trois albums salués par les médias et parus sous le 
label Sony. Pendant la pandémie, il a également gravé l’album 
«Solace». Il joue le Stradivarius «Samazeuilh» de 1735, prêt de 
la Nippon Music Foundation. Cet instrument était jadis entre les 
mains du célèbre violoniste américain Mischa Elman (1891–1967).

Ray Chen Violine
Ray Chen hat als Geiger das Bild des klassischen Musikers im 
21. Jahrhundert neu definiert. Mit seiner medialen Präsenz 
inspiriert er das klassische Publikum und erreicht Millionen von 
Zuhörenden und Followern rund um den Globus. Engagements 
bei den namhaftesten Orchestern und Einladungen in Konzert-
säle weltweit gehen damit einher. Geboren in Taiwan und auf-
gewachsen in Australien, wurde Ray Chen mit 15 Jahren am 
Curtis Institute of Music aufgenommen, wo er bei Aaron 
Rosand studierte und von Young Concert Artists gefördert 
wurde. Seit er 2008 beim Yehudi Menuhin Wettbewerb und 
2009 beim Queen Elisabeth Wettbewerb jeweils den ersten 
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Preis und damit internationale Aufmerksamkeit errang, hat er 
sich als Künstler in Europa, Asien, in den USA und in seiner 
australischen Heimat sowohl mit großen Konzertauftritten als 
auch mit Aufnahmen etabliert. Als «one to watch» von den 
Fachmagazinen The Strad und Gramophone beschrieben, tritt er 
bei großen Medienevents, wie am französischen Nationalfeier-
tag (live mit 800.000 Zuhörenden), anlässlich der Nobelpreis- 
verleihung in Stockholm und bei den BBC Proms auf. Darüber 
hinaus hat ihn das Forbes Magazin in die Liste der «30 most 
influential Asians under 30» aufgenommen. Eine langjährige 
Kooperation verbindet ihn mit Giorgio Armani, der das Cover 
seines Mozartalbums mit Christoph Eschenbach gestaltete. 
Ray Chen ist mit bedeutenden Orchestern aufgetreten, darun-
ter das London Philharmonic Orchestra, das Los Angeles  
Philharmonic, das National Symphony Orchestra, das Pittsburgh 
Symphony Orchestra, das Gewandhausorchester Leipzig, die 
Münchner Philharmoniker, die Bamberger Symphoniker, das 
WDR Sinfonieorchester, die Filarmonica della Scala und das 
Orchestra dell’Accademia Nazionale di Santa Cecilia. Er arbeitet 
mit Dirigenten wie Riccardo Chailly, Vladimir Jurowski, Sakari 
Oramo, Manfred Honeck, Daniele Gatti, Kirill Petrenko,  
Krzysztof Urbański, Juraj Valčuha und vielen anderen. In der 
Saison 2021/22 ist Ray Chen in Europa u. a. auf einer Tournee 
mit der Filarmonica della Scala unter der Leitung von Riccardo 
Chailly zu erleben, zudem mit Rezitals und seinem Quartett 
Made in Berlin. Seit 2017 ist Ray Chen bei Decca Classics 
unter Vertrag und brachte im Juni 2018 seine CD «The Golden 
Age» heraus, in Fortsetzung einer Serie von drei in den Medien 
gefeierten Alben beim Label Sony. Während der Pandemie 
spielte er 2020 zudem das Album «Solace» ein. Er spielt die 
«Samazeuilh»-Stradivari von 1735, eine Leihgabe der Nippon 
Music Foundation. Dieses Instrument war einst im Besitz des 
berühmten amerikanischen Geigers Mischa Elman (1891–1967).
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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» 

16.09.2022 20:00 
Grand Auditorium

Vendredi / Freitag / Friday

Orchestre Philharmonique du Luxembourg
Gustavo Gimeno direction
Martin Grubinger percussion

Bjarnason: Percussion Concerto (création)
Richard Strauss: Ein Heldenleben (Une vie de héros)
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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

your comments are welcome on
www.facebook.com/philharmonie
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