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Felix Mendelssohn Bartholdy (1809–1847)
Ouvertüre zum Märchen von der schönen Melusine op. 32 (1833–1835)
   Allegro con moto
10’

Robert Schumann (1810–1856)
Konzert für Violine und Orchester d-moll (ré mineur) WoO 23 (1853)
   In kräftigem, nicht zu schnellem Tempo
   Langsam, attacca:
   Lebhaft, doch nicht zu schnell
30’

—

Ludwig van Beethoven (1770–1827)
Symphonie N° 3 Es-Dur (mi bémol majeur) op. 55 «Eroica» (1802–1804)
   Allegro con brio
   Marcia funebre: Adagio assai
   Scherzo: Allegro vivace – Trio
   Finale: Allegro molto – Poco andante – Presto
47’
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Beethoven, Mendelssohn  
et Schumann :  
entre expressivité et singularité
Florence Collin

La violoniste Vilde Frang et le Scottish Chamber Orchestra, 
placés sous la direction de Maxim Emelyanychev, proposent un 
programme d’œuvres symphoniques germaniques composées 
durant la première moitié du 19e siècle. Écrites par des composi-
teurs incontournables de la période romantique, les trois œuvres 
interprétées présentent en outre une genèse aux circonstances 
assez singulières.

Ludwig van Beethoven, Symphonie N° 3 « Héroïque »
Ludwig van Beethoven, défenseur des idées de la Révolution 
française, ébauche en 1802 une œuvre d’envergure en gage de 
son admiration envers Bonaparte (cette œuvre a peut-être été 
suggérée dès 1798 par Bernadotte, alors ambassadeur de France 
à Vienne). Le compositeur avait choisi pour titre Sinfonia grande, 
intitolata Bonaparte (Grande Symphonie, intitulée Bonaparte). Le 18 
mai 1804, Bonaparte est proclamé Empereur des Français, ce qui 
provoque la colère des opposants à l’Ancien Régime, qui croyaient 
à l’instauration pérenne de la République. La consternation 
dépasse les frontières et lorsque Beethoven apprend la nouvelle, 
son dépit est tel qu’il raye la page de titre de sa symphonie, brise 
sa plume et déchire le papier. Lorsque l’œuvre est publiée en 
1806, le titre est devenu Sinfonia eroica, composta per festeggiare il 
sovvenire d’un grand’uomo (Symphonie héroïque, composée pour célébrer 
le souvenir d’un grand homme). Désormais plus communément 
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nommée Symphonie N °3 « Eroica », elle a été créée publiquement 
pour la première fois à Vienne le 7 avril 1805 sous la direction 
du compositeur lui-même. Cependant, il semble que le Prince 
de Lobkowitz, mécène de Beethoven et finalement dédicataire 
de cette œuvre, l’ait fait exécuter en audition privée dès l’été 
1804. C’est la première des symphonies de Beethoven qui sera 
jouée à Paris, en 1828. 

Comme les symphonies classiques, elle comprend quatre mou-
vements, mais Beethoven y apporte des innovations significatives 
qui font éclater les schèmes compositionnels traditionnels. 

Le premier mouvement (Allegro con brio), bien que de coupe 
formelle conventionnelle (exposition, développement, réexposi-
tion), comporte quelques particularités remarquables. Tout d’abord, 
Beethoven supprime l’introduction, remplacée par deux accords 
solennels en mi bémol majeur, tonalité principale de la symphonie. 
Puis il expose un premier thème, d’allure « héroïque », aux vio-
loncelles puis aux violons, avant qu’il ne soit repris par les bois, 
puis les cors et les trompettes (Beethoven accorde une place de 

Couverture manuscrite de la Symphonie N° 3 de Ludwig van Beethoven 
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plus en plus importante aux instruments à vent, contrairement à 
la tradition classique). Un deuxième thème est ensuite présenté, 
relayé par les différents pupitres. Dans le développement, bien 
que le thème principal soit omniprésent, Beethoven introduit 
un troisième motif, ce qui est inhabituel. Il emploie également 
de nombreuses dissonances et explore des tonalités peu usitées 
au gré de modulations fréquentes, rompant ainsi avec le classicisme. 
La réexposition présente quelques modifications par rapport 
à l’exposition, puis est suivie d’une longue coda sur le motif 
« héroïque » exposé au début de l’œuvre. 

Pour le deuxième mouvement, Beethoven avait originellement 
prévu une « Marche Triomphale » (qui deviendra le dernier 
mouvement de sa 5e Symphonie), mais qu’il remplace par une 
« Marche Funèbre » d’allure très solennelle. À son propos, 
Beethoven déclare à l’annonce de la mort de Napoléon en 1821 : 
« Il y a dix-sept ans que j’ai écrit la musique qui convient à ce triste 
événement. » Basé sur deux thèmes principalement énoncés aux 
cordes et au hautbois, ce mouvement tour à tour plaintif, poignant, 
tendu ou résigné, compte parmi les pages musicales les plus 
célèbres de l’histoire de la musique. 

Le Scherzo (terme apparu au 17e siècle dans les œuvres musicales 
italiennes, et signifiant littéralement « plaisanterie »), est un 
Allegro vivace. Les cordes se lancent dans une course effrénée, 
soutenant un thème fébrile et impatient présenté au hautbois 
puis à la flûte. Le Trio, partie centrale du mouvement, met les 
cors à l’honneur et évoque une atmosphère plutôt champêtre, 
avant le retour du Scherzo. Il résulte de ce mouvement une 
légèreté jubilatoire, totalement en opposition avec le mouve-
ment précédent.

Le Finale s’ouvre sur une introduction impérieuse. Puis, Beethoven 
expose un thème qu’il a déjà utilisé plusieurs fois, notamment 
dans son ballet Les Créatures de Prométhée (cet emprunt motivique 
n’est pas anodin, Prométhée étant le premier « héros » à décou-
vrir la noblesse de la destinée humaine et ses limites). Ce motif, 
présenté aux cordes sur le mode de jeu pizzicato, forme un 
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contraste saisissant avec l’introduction. Beethoven se livre 
ensuite à un grand nombre de variations (modifiant l’instrumen-
tation, le mode d’écriture, le tempo, les nuances) qu’il fait alterner 
avec la présentation d’un deuxième thème et des passages fugués. 
La coda, un Presto d’allure triomphale, se déroule sur une scansion 
d’accords dans la tonalité principale de la symphonie.

Par sa longueur (c’est la première fois qu’une symphonie dépasse 
largement les trente minutes), l’importance de ses développements, 
et son matériau musical complètement renouvelé par rapport 
aux œuvres classiques, cette symphonie marque un tournant 
décisif dans l’écriture orchestrale et annonce véritablement le 
Romantisme. Notons que les critiques qui ont assisté à la pre-
mière audition publique de cette œuvre l’ont jugée « assommante, 
interminable et décousue, surchargée, incompréhensible et beaucoup 
trop bruyante » !

Felix Mendelssohn Bartholdy, Die schöne Melusine
En 1823, le dramaturge Franz Grillparzer propose à Beethoven 
un livret d’opéra sur Mélusine, légende contée à la fin du 14e 
siècle par Jean d’Arras, traduite et diffusée dans toute l’Europe, 
puis rendue célèbre en Allemagne par Ludwig Tieck en 1800. 
Malgré quelques ébauches, Beethoven y renonce et l’opéra sera 

Illustration médiévale représentant le bain de Mélusine
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composé finalement par Conradin Kreutzer en 1833. Felix 
Mendelssohn Bartholdy assiste à l’une des représentations don-
nées à Berlin. L’œuvre lui déplaît, mais il décide d’écrire une 
ouverture de concert sur la trame littéraire conçue par Tieck. 
Die schöne Melusine (La Belle Mélusine, intitulée tout d’abord La 
Sirène et le chevalier) est créée à Londres en avril 1834 sous la 
direction du pianiste et compositeur Ignaz Moscheles, puis dirigée 
par Mendelssohn à Düsseldorf. Plusieurs fois remaniée, l’œuvre 
sera interprétée dans sa version définitive à Leipzig en 1835. 

Mélusine se transforme une fois par semaine, devenant mi-femme 
mi-sirène (ou mi-serpent selon les versions). Elle épouse le che-
valier Lusignan, lui faisant promettre de ne jamais tenter de la 
voir le samedi. Le chevalier finit par trahir sa promesse et Mélusine 
doit s’enfuir. Bien loin de traduire musicalement le conte, 
Mendelssohn s’attache plutôt à évoquer un univers féerique 
ainsi que l’antinomie des deux mondes auxquels appartiennent 
Mélusine et Lusignan, pourtant unis dans l’amour. 

Die schöne Melusine s’organise en trois parties : le compositeur 
énonce un premier thème (dont le mélisme ondoyant sera imité 
par Richard Wagner dans son opéra L’Or du Rhin) sur une « figure 
de vague tout à fait magique » selon Robert Schumann. S’ensuit un 
motif plus énergique, presque guerrier, qui évoque le chevalier 
Lusignan. Le dernier thème, tendre et souple, suggère le personnage 
de Mélusine. Soutenu par les mouvements ondulants du premier 
motif, le thème vigoureux de Lusignan réapparaît, auquel se mêle 
un rythme de valse, évoquant l’union des deux personnages. 

Robert Schumann, Concerto pour violon
En date du 21 septembre 1853, Robert Schumann note dans son 
journal intime : « Commencé pièce pour violon. » Il s’agit de son 
Concert für Violine mit Begleitung des Orchesters (Concerto pour violon 
avec accompagnement d’orchestre, plus communément appelé Violin- 
konzert), achevé onze jours plus tard et écrit à l’intention du jeune 
violoniste Joseph Joachim, rencontré durant l’été 1853 au Festival 
de Rhénanie à Düsseldorf. C’est une des dernières œuvres 
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orchestrales de Schumann, interné en mars 1854. Suite au décès 
du compositeur, Clara Schumann retire l’œuvre du catalogue de 
son mari et offre le manuscrit autographe à Joachim (qui ne créera 
jamais le concerto). Ce manuscrit sera finalement donné à la 
Bibliothèque d’État de Prusse à Berlin par le fils du violoniste, 
avec interdiction de le publier avant le centenaire de la mort 
de Schumann, conformément à la volonté de Clara. Le fils de 
Joachim laissera cependant la maison Schott éditer la partition 
dès 1937. 

Jelly d’Arányi, petite nièce de Joachim et à l’origine de la redé-
couverte du concerto, souhaitait en assurer la création mondiale, 
de même que Yehudi Menuhin. Ce dernier se souvient : « Je ne 
jouais bien sûr plus en Allemagne depuis l’avènement d’Adolf Hitler. 
J’annonçai donc la première mondiale du Concerto de Schumann pour 
le mois d’octobre à San Francisco. Mis au courant de mes intentions, et 
en dépit des protestations de la dernière survivante des filles de Schumann, 
Eugenie, le gouvernement nazi, évidemment horrifié à l’idée qu’un violoniste 
américain, et juif de surcroît, ait le privilège de porter à la connaissance 
du monde une œuvre appartenant au patrimoine allemand, prétendit 
détenir les droits sur l’œuvre et menaça de poursuites judiciaires pour 
atteinte à la propriété artistique quiconque irait à l’encontre de sa volonté 
de faire en sorte que le concerto soit créé en Allemagne, par un artiste alle-
mand. Aucune institution américaine n’était prête à prendre le risque. 
Georg Kulenkampff en donna la première audition avec l’Orchestre 
Philharmonique de Berlin, dirigé par Karl Böhm, fin novembre 1937, 
quelques jours avant que je ne le présente moi-même au Carnegie Hall, 
avec accompagnement de piano, puis avec orchestre, sous la direction de 
Vladimir Golschmann, la veille de Noël, à Saint Louis. » Jelly d’Arányi, 
juive et donc écartée elle aussi par le régime nazi, a interprété le 
concerto à Londres le lendemain de la création berlinoise.

En 1898, Joachim avait confié au pédagogue et musicien Andreas 
Moser que dans cette œuvre, la « vive imagination » cède la place 
à « une rumination maladive ». Menuhin y a vu pour sa part « le 
chaînon manquant entre le concerto de Beethoven et celui de Brahms, 
la poignante confession d’une âme éperdue ».
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Composé de trois mouvements, le concerto revêt un caractère 
à la fois troublant et hypnotique, qui évoque immanquablement 
le cheminement douloureux de la dégradation mentale de 
Schumann. Le premier mouvement présente la particularité 
d’exposer un premier thème, puissant et dramatique, uniquement 
à l’orchestre. Le soliste intervient ensuite pour énoncer un second 
motif aux mélismes sinueux, d’allure plus lyrique. S’ensuit une 
opposition incessante entre le soliste et l’orchestre, dans un 
cadre traditionnel de forme-sonate (exposition, développement, 
réexposition).

Le deuxième mouvement, « profond, singulier et sensible » selon 
Joachim, est basé sur une cantilène qui se développe au sein 
d’une structure formelle en trois parties. Sur une orchestration 
restreinte faisant appel seulement aux cordes, bassons et trom-
pettes, le chant du violon semble se renouveler de manière 

Dessin au fusain signé Eduard Bendemann datant de 1859 et représentant  
Robert Schumann, d’après un daguerréotype de Vollner de 1850
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incessante, telle une mélodie infinie, soutenu par un tissu 
polyrythmique très travaillé. Un accelerando permet d’enchaîner 
le mouvement au Finale, écrit sur un rythme de polonaise lente 
(Lebhaft, doch nicht zu schnell). Le thème principal, combiné à des 
motifs secondaires, sert de refrain à une forme de rondo-sonate.

Joachim avait décrété que la partie de violon solo, qui dialogue 
en permanence avec l’orchestre, était « à peine jouable sans pour 
autant produire un plein effet ». La partie soliste de ce concerto 
complexe n’est effectivement ni brillante ni spectaculaire, la vir-
tuosité résidant davantage dans une ligne mélodique capricieuse 
et tourmentée, dont la difficulté exige une grande maîtrise de 
l’instrument. 

Les trois œuvres présentées déroulent chacune un discours musical 
d’une puissante densité. Cependant, bien que composées par 
des artistes germaniques sur une période ne couvrant qu’un 
demi-siècle (ce qui implique indéniablement une grande cohé-
rence), elles présentent toutes trois des particularités distinctes, 
tant issues des circonstances singulières de leur genèse que de 
leur dynamique émotionnelle spécifique.

Florence Collin est professeure de violon à La Roche-sur-Yon et 
se produit régulièrement en concert (orchestre et musique de 
chambre), notamment lors de festivals ou pour la Folle Journée 
de Nantes. Docteur en Musicologie (Paris-Sorbonne), elle orga-
nise des concerts-conférences depuis 2007 et a publié des 
articles sur les relations entre la musique et les arts.
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Dernière audition à la Philharmonie

Felix Mendelssohn Bartholdy Ouvertüre zum Märchen  
   von der schönen Melusine op. 32
      23.01.2014 Orchestre Philharmonique du Luxembourg /   
         Emmanuel Krivine

Robert Schumann Violinkonzert 
   28.10.2016 Orchestre Philharmonique du Luxembourg / 
      Gustavo Gimeno / Patricia Kopatchinskaja

Ludwig van Beethoven Symphonie N° 3 «Eroica»
   08.02.2018 Orchestre Philharmonique du Luxembourg / 
      Richard Egarr
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Eine Mesalliance
Mendelssohns Melusinen-Ouvertüre
Karsten Nottelmann (2014)

In Luxemburg das Märchen von der schönen Melusine erzählen 
zu wollen, hieße Eulen nach Athen tragen. Felix Mendelssohn 
Bartholdy bezog sich in seiner Ouvertüre zum Märchen von der 
schönen Melusine op. 32 allerdings nicht auf den Luxemburger 
Gründungsmythos, einer ab dem 16. Jahrhundert nachgewiesenen 
Variante des Melusinenstoffs, sondern auf Conradin Kreutzers 
Melusina. Das Libretto zu dieser «romantischen Zauberoper» 
hatte Franz Grillparzer 1823 ursprünglich für Ludwig van  
Beethoven verfasst.

Mendelssohn wohnte der Uraufführung von Kreutzers Oper am 
27. Februar 1833 in Berlin bei. Besonders von der Ouvertüre 
fühlte er sich wenig angesprochen, weshalb er beschloss, eine 
eigene zu komponieren. Er konzipierte sie als klassischen ersten 
Sonatensatz mit einem rhythmisch markanten ersten und einem 
sehnsuchtsvoll drängenden zweiten Thema. Der Sonatensatz 
wird flankiert von einer fast durchweg im Piano und Pianissimo 

Grillparzers Bearbeitung des Stoffes weicht in wesentlichen 
Details von der Luxemburger Variante ab: In seiner Version 
können die Wasserfrau Melusina und ihr Geliebter Raimund nur 
in Melusinas utopischem Reich zusammenleben. Nachdem  
Raimund hinter Melusinas schuppiges Geheimnis gekommen ist, 
kehrt er allerdings angewidert in die Menschenwelt zurück – um 
sich letztlich doch noch für die Utopie zu entscheiden: Er folgt 
einer mysteriösen Gestalt, die ihm den Weg zurück zu Melusina, 
zugleich aber auch in sein eigenes Grab weist.
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gehaltenen Einleitung und einem darauf bezogenen Epilog. All-
gemein wird das energische erste Thema als das der männlichen 
Hauptfigur interpretiert, während das sanfte zweite Thema sowie 
die Rahmenteile mit Melusine in Verbindung gebracht werden. 
In Kenntnis von Grillparzers Libretto wäre aber auch denkbar, 
dass die Rahmenteile jene utopische Welt schildern, in der die 
Wasserfrau und ihr Geliebter zu Beginn und gegen Ende der 
Oper vereint sind.

Ohne Zweifel wecken die Rahmenteile und das zweite Thema 
Assoziationen an wogende Wassermengen; nicht umsonst 
bediente sich Richard Wagner, der bekanntlich eine erklärte 
Abneigung gegen Mendelssohns Werk hegte, bei der Komposition 
des Rheingold-Vorspiels in Details an der Ouvertüre seines älteren 
Kollegen. Robert Schumann wiederum erinnerte die Ouvertüre 
an «Sagen von dem Leben tief unten im Wellengrund, voll schießender 

Julius Hübner: Die schöne Melusine, 1844
Hübner und Mendelssohn waren seit den 1830er Jahren miteinander befreundet.
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Fische mit Goldschuppen, voll Perlen in offenen Muscheln, voll vergrabener 
Schätze, die das Meer dem Menschen genommen, voll smaragdener 
Schlösser, die thurmhoch über einander gebaut».

Mendelssohn hingegen soll auf die Frage, was er in seiner Kom-
position denn eigentlich habe schildern wollen, unter Anspielung 
auf das ungleiche Protagonistenpaar der Legende geantwortet 
haben: «Eine Mesalliance.»
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Missing Link
Robert Schumanns Violinkonzert 
Anselma Lanzendörfer (2016)

«In der Nacht unruhig; sprach bis Mitternacht laut vor sich hin, sei 
unglücklich, werde wahnsinnig; […] stand später auf und begehrte zur 
Thür hinaus, ward heftig gegen den Wärter.» Einträge in seiner  
Krankenakte (wie dieser vom April 1854) lassen ahnen, welch 
elendes Ende das Leben Robert Schumanns nahm. Nachdem er 
sich im Februar 1854 im Rhein hatte ertränken wollen, lieferte 
man ihn in die Nervenheilanstalt Bonn-Endenich ein. Von  
Besuchen seiner Frau Clara rieten die behandelnden Ärzte strikt 
ab, gegen die Syphilis, mit der Schumann sich Jahre zuvor ange-
steckt hatte, waren sie machtlos. Ein Pfleger dokumentierte den 
rapiden geistigen Verfall des kurze Zeit vorher noch als Genie 
gefeierten Komponisten: «Bezieht die einfältigsten Dinge auf Verfol-
gung des bösen Dämons. […] Äußert bei der Visite die ganz unbegrün-
dete Ansicht, seine Uhr gehe zu schnell.» Einmal sah Schumann seine 
Frau noch wieder, kurz bevor er am 29. Juli 1856 im Alter von 
46 Jahren starb.

A Beautiful Mind
Man muss die Geschichte seines tragischen Lebensendes kennen, 
um die vertrackte Aufführungsgeschichte seines letzten großen 
vollendeten Werkes wenn nicht verstehen, so doch zumindest 
nachvollziehen zu können: Im September 1853, ein halbes Jahr 
vor seinem gescheiterten Selbstmordversuch, komponierte  
Schumann für den befreundeten Geiger Joseph Joachim (der den 
jungen Johannes Brahms zur gleichen Zeit bei den Schumanns 
einführte und dem Brahms später auch sein Violinkonzert wid-
mete) in wenigen Wochen sein Violinkonzert in d-moll. Aus dem 
Briefwechsel zwischen Schumann und Joachim geht hervor, dass 
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Robert und Clara Schumann, 1850



das Werk bereits im Oktober aufgeführt werden sollte, es letzten 
Endes aber nur zu einer gemeinsamen Probe in Hannover im 
Januar 1854 kam. Noch während Schumanns Aufenthaltes in 
Endenich schrieb Joachim dem Freund von seinem Konzert: 
«Könnte ich Ihnen doch Ihr d-moll Konzert vorspielen; ich habe es jetzt 
besser inne als damals in Hannover; wo ich es in der Probe Ihrer so 
unwürdig spielen mußte, zu meinem großen Verdruss, weil ich den Arm 
beim Dirigieren so sehr ermüdet hatte. Jetzt klingt der 3/4 Takt [des 
Finales] viel stattlicher.» Obwohl Joachim das Konzert also weiter-
hin übte, kam es auch nach Schumanns Tod weder zu einer Auf-
führung durch ihn selbst, noch durch einen anderen Solisten: 
Joachim behielt die Partitur für sich und weigerte sich mit der 
Zustimmung Clara Schumanns, das Werk zu veröffentlichen. 
Angesichts Schumanns Krankheit und seines Abgleitens in 
immer absurdere Wahnvorstellungen kurz nach der Vollendung 
scheint Joachim zu dem Schluss gekommen zu sein, bei dem 
Konzert handele es sich nicht um ein weiteres Meisterwerk des 
von ihm so verehrten Komponisten. Vielmehr war er überzeugt, 
dass man dem Konzert Schumanns geistigen Verfall anhöre und 
das Werk deswegen vor der Öffentlichkeit verborgen bleiben 
müsse.

Eine Stimme aus dem Jenseits?
Nach Joachims Tod im Jahr 1907 verkaufte sein Sohn das Parti-
turmanuskript an die Preußische Staatsbibliothek in Berlin mit 
der Auflage, das Werk frühestens hundert Jahre nach Schumanns 
Tod, also 1956, zu veröffentlichen. Dass das Konzert dennoch 
«schon» 80 Jahre nach dem Ableben des Komponisten der 
Öffentlichkeit präsentiert werden konnte, verdankt es Joachims 
spiritistisch veranlagter Großnichte, der englischen Geigerin  
Jelly d’Arányi, die 1933 behauptete, während einer Séance vom 
Geist Schumanns heimgesucht und zur Veröffentlichung und 
Aufführung des Werks aufgefordert worden zu sein. D’Arányi 
machte das verschollene Werk zwar ausfindig, wurde von der 
nationalsozialistischen Regierung jedoch daran gehindert, die 
Uraufführung selbst zu spielen: Angesichts der Tatsache, dass das 
NS-Regime in seinem Hass gegen alles Jüdische auch die Auffüh-
rung von Felix Mendelssohn Bartholdys populärem Violinkonzert 
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verboten hatte, kam die Entdeckung eines «echten» deutschen 
romantischen Violinkonzerts gerade recht. Dass die Urauffüh-
rung in Deutschland von einem Deutschen gespielt werden 
sollte, versteht sich nach der damaligen kulturpolitischen Logik 
von selbst – im November 1937 führte Georg Kulenkampff das 
Werk gemeinsam mit den Berliner Philharmonikern erstmals auf. 
Bereits einen Monat später spielte Yehudi Menuhin, welcher von 
dem Musikverleger Schott schriftlich um eine Einschätzung des 
Konzerts gebeten worden war, unter der Leitung Vladimir  
Golschmanns die amerikanische Erstaufführung mit Orchester  
in St. Louis, nachdem er das Werk bereits zwei Wochen zuvor 
mit Klavierbegleitung in der Carnegie Hall in New York vorge-
stellt hatte.

Auffällig an dem ersten Satz ist besonders die oftmals blockhafte 
Gegenüberstellung von Orchestertutti und solistischen Passagen, 
bei denen das Orchester in einem stark ausgedünnten Satz über-
wiegend Begleitfunktion übernimmt. Dass Schumann Johann 
Sebastian Bach sehr verehrte und sich intensiv mit dessen Partiten 
und Sonaten für Violine solo auseinandergesetzt hatte, indem er 
Klavierbegleitungen dazu schrieb, meint man dem Solopart über 
weite Strecken anzuhören. Die zurückgenommene Orchester- 

«Dieses Konzert ist das historisch fehlende Bindeglied der 
Violinliteratur; es ist die Brücke zwischen den Konzerten von 
Beethoven und Brahms, obwohl es eher Richtung Brahms 
tendiert. Tatsächlich findet man bei beiden die gleiche 
menschliche Wärme, zärtliche Sanftheit, kühne männliche 
Rhythmen, die gleiche schöne arabeske Behandlung der 
Violine, die gleichen reichen und edlen Themen und Harmo-
nien. Es gibt auch eine große thematische Ähnlichkeit.  
Man ist beeindruckt von der Tatsache, dass Brahms ohne 
Schumanns Einfluss niemals hätte sein können, was er 
war.» 

Yehudi Menuhin in einem Brief an Vladimir Golschmann 
vom 22. Juli 1937
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begleitung wird im zweiten Satz beibehalten und dient als 
Grundlage für einen melancholischen, intimen und scheinbar 
nicht enden wollenden Gesang der Solovioline. In diese Idylle 
bricht unvermittelt der von Joachim erwähnte «stattliche» 3/4-
Takt ein: Eine Polonaise, die hochvirtuose Solopassagen mit 
einem eingängigen Rondothema verbindet.

Anselma Lanzendörfer ist bei der Jungen Deutschen Philharmonie 
für Fundraising und Sonderprojekte verantwortlich. Daneben ist 
sie als freie Autorin für verschiedene Orchester, Festivals und 
Konzerthäuser sowie als Lehrbeauftragte für Musikwissenschaft 
und Musikvermittlung an der Hochschule für Musik und  
Darstellende Kunst Frankfurt tätig. Sie studierte Schulmusik, 
Querflöte und Musikvermittlung/Musikmanagement und wurde 
mit einer Arbeit über Konzertprogramme und bürgerliche Musik-
rezeption im 19. Jahrhundert promoviert.
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Triumph in letzter Minute:  
Die «Eroica»
Wolfgang Fuhrmann (2012)

Nur zwei von Ludwig van Beethovens Symphonien tragen 
Namen, die der Komponist selbst hinzugefügt hat: die dritte 
heißt «Eroica», die Heroische, die sechste «Pastorale», die Ländli-
che. Beide gehören in den Bereich der «Charakteristischen Sym-
phonie», wie er zu Beethovens Zeit verbreitet war: Sie nehmen 
sich zwar konkrete nicht-musikalische Sujets vor, das Heldentum 
einerseits, das Landleben andererseits, aber versuchen keineswegs, 
Geschichten zu erzählen – zumindest nicht Geschichten, die sich 
umstandslos mit Worten wiedergeben ließen. Beethovens berühmte 
Anmerkung zur «Pastorale», sie sei «mehr Ausdruck der Empfin-
dung als Malerei», hätte auch über der «Eroica» stehen können.

Dass die Dritte Symphonie als die erste ‹große› Beethoven- 
Symphonie gilt, hat weniger mit ihrer Bezeichnung als «Sinfonia 
grande» und ihrem Sujet zu tun. Groß und in mancher Hinsicht 
niemals übertroffen ist das Werk, weil es eine spezifische Denk-
weise Beethovens erstmals in monumentalem Maßstab vorführt: 
das Prozesshafte. Themen werden nicht einfach vorgestellt und 
dann verarbeitet, sondern sie scheinen vor den Ohren der Hörer 
zu entstehen oder auch zu zerfallen. Wie weit dieses Prozesshafte 
mit dem Thema des Heroischen übereinstimmt – oder gar mit 
Beethovens Eindrücken von Napoleon, dessen Name die Sym-
phonie ja ursprünglich tragen sollte – wird vor allem in den 
beiden ersten Sätzen zur Frage. 

Gerade der Kopfsatz lässt sich als eine unablässige Folge von 
Steigerungen und unruhigen Ruhezonen verstehen, als ein  
permanent dynamisch sich entwickelndes, vorandrängendes 
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Gebilde. Der Anfang verblüfft – nach den beiden einleitenden 
Akkordschlägen – durch die Präsentation einer Idee in den  
Violoncelli, die eigentlich nur ein trauriges Fragment ist: Ein 
Viertakter, der danach in einem chromatischen Abstieg beinahe 
versandet. Dann aber beginnt ein Crescendo, und wie aus eigener 
Kraft hebt sich die Cellolinie wieder mit einem Sforzato empor 
und schafft es zumindest, eine Kadenz in der Grundtonart zu 
beschließen. Zweiter Versuch: Klarinette und Horn, anfangs auch 
die Flöte, setzen erneut mit dem Themenkopf an und entfalten 
ihn immerhin zwei Takte weiter. Eine besonders prägnante 
Gestalt entsteht aber nicht: Die Melodie bewegt sich wie ein 
Signal nur in den Tönen des Es-Dur-Dreiklangs. Wieder beginnt 
ein Crescendo, das nun das ganze Orchester mit kraftvoll gegen 
den Takt verschobenen Rhythmen in Aktion setzt und schließ-
lich in eine dritte Präsentation mündet, diesmal mit aller Kraft 
des Bläserapparats – was wie ein banales Signal klang, wird zu 
einer Art Kampfruf oder Heldenfanfare. Diesmal findet das 
Thema zwar zu nachdrücklicher Klangentfaltung, aber wieder 
reißt es eher ab, als zu schließen. So geht es in der ganzen weite-
ren Entwicklung dieser Themenvorstellung: Permanent ist 
Unruhe spürbar, alles drängt nach vorne und kommt kaum je 
auch nur andeutungsweise zur Ruhe. ‹Schön› klingt diese Musik 
nicht, dafür kämpferisch, zerrissen, erhaben – eben heldenhaft. 

Führt der erste Satz gewissermaßen die allmähliche Entstehung 
und über alle Widerstände triumphierende Selbstentfaltung 
einer musikalischen Idee vor, so eröffnet uns der zweite Satz 
schlagartig die Kehrseite des Heldentums: ein Trauermarsch in 
c-moll, dem jede Beschönigung oder gar Feier des Heldentods 
zu fehlen scheint – so düster und geradezu verzweifelt sind seine 
melodischen Akzente. Ein eher utopisch oder visionär wirkendes 
Zwischenspiel in C-Dur leitet, so scheint es, wieder in den ersten 
Teil über. Aber aus den ersten Takten des Themas entsteht plötz-
lich ein getragenes Fugato, das das ganze Orchester erfasst und 
auf seinem Höhepunkt abbricht. Ein weiterer Ansatz des Haupt-
themas zerbricht und verstummt, und nun setzt eine Passage ein, 
die man sich gar nicht anders denken kann denn als die 
Beschwörung der Fanfaren zum Jüngsten Gericht. In dem durch 
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die elementarische Wucht dieser Passage ausgelösten Nachzittern 
kommt es nun endlich zur Reprise des Trauermarschs. Eine 
nachdenkliche und trauernde Coda mündet zuletzt in den  
endgültigen Zerfall des Trauermarschthemas: ein bitteres Ende 
ohne jede Verklärung.

Prozesshaftigkeit, das Entstehen oder Vergehen von Ideen in der 
Musik, prägt auch die beiden letzten Sätze. Das Scherzo, das in 
überaus raschem Tempo über nicht weniger als 91 Takte im  
Pianissimo (und nur gelegentlich im Piano) daherhuscht, stellt 
sein Thema in der Oboe anfangs vor wie einen flüchtigen Schat-
ten – erst nach einem Crescendo zum Fortissimo innerhalb eines 
einzigen Taktes wird dieses Thema klanglich brachial entfaltet. 
Auch die aus dem ersten Satz vertrauten, wider den Takt gebürs-
teten Rhythmen spielen eine große Rolle. Das Trio evoziert mit 
seinen drei Hörnern eine zunehmend ausgelassene Jagdgesell-
schaft und damit sozusagen die Verlängerung des Heldischen in 
Friedenszeiten.

Das Finale schließlich stellt einen ungewöhnlichen Variations- 
zyklus dar. Das Thema folgt dem Typus einer Tanzform, des 
damals beliebten geradtaktigen Kontratanzes, ein nicht gerade 
heroischer Tanz (wenn es so etwas gibt). Beethoven muss dieses 
Thema, das er für seine 12 Kontratänze WoO 14 erfunden hatte, 
fasziniert haben: Er verwendete es im Ballett Die Geschöpfe des 
Prometheus und machte es in seinem op. 35 zum Gegenstand von 
Klaviervariationen, den heute sogenannten «Eroica-Variationen». 
Wie diese beginnt auch das Symphonie-Finale (nach einer 
kurzen, aber heftig erregten Einleitung) nicht mit dem eigentli-
chen Thema, sondern mit dessen Begleitungsbass – einer fast 
komisch wirkenden, weil von unvermuteten Sprüngen und 
Pausen durchsetzten Linie. Und wie in den Klaviervariationen 
wird diese ungeschlachte Melodie in zwei (in op. 35 drei) Varia- 
tionen zunächst einmal kontrapunktisch umwoben, bevor das 
‹eigentliche› Thema (in den Holzbläsern) einsetzt – von nun an 
ist beides präsent und Gegenstand der Variationen: Melodie und 
Bass. Wie in den drei vorhergehenden Sätzen wird das Thema 
auch kontrapunktisch entwickelt, worauf der Satz nach g-moll 
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moduliert und eine sehr dynamische und kraftvolle Variation 
einsetzt, deren punktierte, stampfende Rhythmen mehr als einen 
Interpreten an den ungarischen Tanz Verbunkos erinnert haben. 
Nach einer kurzen Pause, in der wieder an die Melodie erinnert 
wird, entfaltet sich ein zweites und sehr viel dramatischeres 
Fugato, das in eine Verlangsamung des Tempos mündet: Poco 
andante, im Tonfall des Innehaltens, vielleicht sogar des Trauerns, 
entfaltet sich das Thema als Elegie, belebt sich zunehmend und 
sinkt kurz vor der Coda in einen merkwürdigen Dämmerzustand, 
ein ganz unheroisches Verklingen. Die im Presto an den dynami-
schen Satzbeginn anknüpfende Coda mit ihrer ungeheuren, 
rauschhaften Erregung im vollen Orchester verhilft dem Stück 
freilich zu einem Ende, das des Titels der Symphonie würdig ist 
– in letzter Minute wird hier sozusagen noch der Triumph einge-
fahren. Die Anstrengungen und Schmerzen, den Kampf und  
das Leid, den solche Triumphe kosten, macht Beethovens  
«heroische» Symphonie nicht vergessen – auch darin liegt ihr 
Anspruch auf ‹klassische› Größe und Gültigkeit.

Wolfgang Fuhrmann ist Professor für Musiksoziologie und 
Musikphilosophie an der Universität Leipzig. Er wurde mit 
einer Dissertation Herz und Stimme. Innerlichkeit, Affekt und 
Gesang im Mittelalter promoviert und habilitierte sich mit der 
Studie Haydn und sein Publikum. Die Veröffentlichung eines 
Komponisten ca. 1750 bis ca. 1815 im Jahr 2010 an der Univer-
sität Bern. Fuhrmann spezialisierte sich auf die Musik von 1420 
bis 1520 und ihren kulturellen Kontext, das Musiktheater, die 
musikalische Öffentlichkeit sowie grundlegende theoretische 
und methodologische Fragen der Musikwissenschaft. 
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Letzte Aufführung in der Philharmonie

Felix Mendelssohn Bartholdy Ouvertüre zum Märchen von der 
schönen Melusine op. 32
   23.01.2014 Orchestre Philharmonique du Luxembourg /  
      Emmanuel Krivine

Robert Schumann Violinkonzert 
   28.10.2016 Orchestre Philharmonique du Luxembourg /  
      Gustavo Gimeno / Patricia Kopatchinskaja

Ludwig van Beethoven Symphonie N° 3 «Eroica»
   08.02.2018 Orchestre Philharmonique du Luxembourg /  
      Richard Egarr
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Flute
André Cebrián
Lee Holland

Oboe
Robin Williams 
Fraser Kelman

Clarinet
Maximiliano Martín
Calum Robertson 

Bassoon
Cerys Ambrose-Evans 
Alison Green 

Natural Horn 
Boštjan Lipovšek
Jamie Shield 
Gavin Edwards

Natural Trumpet
Peter Franks 
Shaun Harrold 

Natural Timpani
Louise Goodwin 

Scottish Chamber Orchestra

1st Violin
Dmitry Smirnov
Nicky Sweeney
Kana Kawashima 
Aisling O’Dea 
Siún Milne 
Fiona Alexander 
Amira Bedrush- McDonald 

2nd Violin 
Marcus Barcham Stevens 
Gordon Bragg 
Michelle Dierx
Sarah Bevan-Baker 
Stewart Webster 
Catherine James 
Will McGahon  

Viola
Fiona Winning 
Felix Tanner 
Brian Schiele 
Steve King 

Cello
Philip Higham
Su-a Lee 
Donald Gillan 
Eric de Wit

Bass
Nikita Naumov
Ben Burnley
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Interprètes
Biographies

Scottish Chamber Orchestra
Le Scottish Chamber Orchestra, qui jouit d’une renommée 
internationale, est l’une des figures de proue de la scène cultu-
relle écossaise. Fondé en 1974 et soutenu de manière substan-
tielle par le gouvernement écossais, le SCO s’est fixé pour 
objectif d’offrir au plus grand nombre la possibilité d’écouter de 
la grande musique. C’est dans ce but qu’il effectue des tournées 
dans toute l’Écosse, se produit régulièrement lors de festivals 
nationaux et internationaux et se présente dans le monde entier 
comme un fier ambassadeur de l’excellence culturelle écossaise. 
En dehors des concerts traditionnels, l’orchestre apporte égale-
ment une contribution importante à la vie quotidienne écossaise 
en se produisant dans les écoles, les universités, les lycées, les 
hôpitaux, les maisons de soins, sur le lieu de travail et des centres 
communautaires dans le cadre de son vaste programme d’ap-
prentissage créatif. Le SCO est également fier de s’adresser à 
un public en ligne, partout dans le monde grâce à sa saison 
numérique. L’orchestre travaille depuis longtemps avec de 
nombreux chefs invités de renom, dont le Conductor Emeritus 
Joseph Swensen, ainsi que François Leleux, Pekka Kuusisto, 
Richard Egarr, Andrew Manze et John Storgårds. L’orchestre 
entretient également des relations étroites avec de nombreux 
compositeurs et a commandé près de 200 nouvelles œuvres, dont 
des pièces de Sir Peter Maxwell Davies, Sir James MacMillan, 
Sally Beamish, Martin Suckling, Einojuhani Rautavaara, Karin 
Rehnqvist, Mark-Anthony Turnage, Nico Muhly et Anna Clyne 
(Associate Composer). En septembre 2019, un nouveau cha-
pitre s’est ouvert dans l’histoire du SCO avec l’arrivée du jeune 
Maxim Emelyanychev en tant que directeur musical. En novembre 
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de la même année a paru leur premier disque commun sous le 
label Linn Records, salué par la critique. La «grande» Symphonie 
en ut majeur de Franz Schubert enregistrée à cette occasion 
avait déjà été entendue lors du premier concert du chef avec 
l’orchestre en 2018. Les tournées internationales du SCO 
reçoivent le soutien du gouvernement écossais ainsi que de 
Gavin et Kate Gemmell. Le Scottish Chamber Orchestra s’est 
produit pour la dernière fois à la Philharmonie Luxembourg au 
cours de la saison 2016/17.
www.sco.org.uk

Scottish Chamber Orchestra
Das international gefeierte Scottish Chamber Orchestra gehört 
zu den öffentlich geförderten Aushängeschildern der schotti-
schen Kulturszene. 1974 gegründet und von der schottischen 
Regierung substanziell unterstützt, hat SCO sich zum Ziel 
gesetzt, möglichst vielen Menschen die Möglichkeit zu eröff-
nen, großartige Musik zu hören. Dies, indem es durch ganz 
Schottland tourt, regelmäßig bei großen nationalen und interna-
tionalen Festivals auftritt und als stolzer Botschafter schottischer 
kultureller Exzellenz international in Erscheinung tritt. Auch 
außerhalb der herkömmlichen Konzertsituation leistet das 
Orchester einen wichtigen Beitrag zum schottischen Alltagsleben, 
indem es in Schulen, Universitäten, Hochschulen, Krankenhäu-
sern, Pflegeheimen, am Arbeitsplatz und in Gemeindezentren im 
Rahmen seines umfangreichen Creative Learning-Programms 
auftritt. Das SCO ist zudem stolz darauf, mit seiner Digital 
Season ein Online-Publikum rund um den Erdball anzusprechen. 
Das SCO arbeitet seit langem mit vielen bedeutenden Gastdiri-
genten zusammen, darunter dem Conductor Emeritus Joseph 
Swensen und außerdem François Leleux, Pekka Kuusisto, 
Richard Egarr, Andrew Manze und John Storgårds. Das Orchester 
unterhält außerdem enge Beziehungen zu vielen Komponistinnen 
und Komponisten und hat fast 200 neue Werke in Auftrag gege-
ben, darunter Stücke von Sir Peter Maxwell Davies, Sir James 
MacMillan, Sally Beamish, Martin Suckling, Einojuhani Rautavaara, 
Karin Rehnqvist, Mark-Anthony Turnage, Nico Muhly und Anna 
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Clyne (Associate Composer). Im September 2019 wurde in der 
Geschichte des SCO ein neues Kapitel mit der Ankunft des 
jungen Dirigenten Maxim Emelyanychev als Chefdirigenten 
aufgeschlagen. Das SCO und Emelyanychev veröffentlichten 
im November 2019 ihr erstes gemeinsames Album beim Label 
Linn Records, das von der Kritik sehr gelobt wurde. Die einge-
spielte «Große» C-Dur-Symphonie Franz Schuberts war bereits 
im ersten Konzert erklungen, das Emelyanychev 2018 mit dem 
Orchester gegeben hatte. SCO’s International Touring wird mit 
Unterstützung des Scottish Government sowie Gavin und Kate 
Gemmell ermöglicht. In der Philharmonie Luxembourg ist das 
Scottish Chamber Orchestra zuletzt in der Saison 2016/17 
aufgetreten.
www.sco.org.uk

Maxim Emelyanychev direction
Né en Russie en 1988, Maxim Emelyanychev a étudié la direction 
d’orchestre et le piano au conservatoire de Moscou. Il a fait ses 
débuts de chef à l’âge de douze ans, dirigeant peu après des 
orchestres russes avant de devenir chef principal, d’il Pomo 
d’Oro, formation optant pour des interprétations historiquement 
informées, et de l’Orchestre de chambre de solistes de Nijni 
Novgorod. La saison 2016/17 a été marquée par une tournée 
internationale avec il Pomo d’Oro et Joyce DiDonato, ainsi que 
par ses débuts à la tête de plusieurs orchestres européens. En 
2018, il a dirigé le Scottish Chamber Orchestra ce qui a mené la 
phalange à le nommer chef principal à partir de la saison 2019/20. 
Les saisons 2018/19 et suivantes le voient diriger, en parallèle 
de ses responsabilités à la tête du Scottish Chamber Orchestra 
et d’il Pomo d’Oro, certains des orchestres symphoniques euro-
péens les plus prestigieux d’Europe: Orchestre National du 
Capitole de Toulouse, Konzerthausorchester Berlin, Royal Phil-
harmonic Orchestra, London Philharmonic Orchestra, Orchestre 
de Paris, Royal Concertgebouw Orchestra ou encore Deutsches 
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Symphonieorchester Berlin. Il dirige aussi l’Orchestra of the Age 
of Enlightenment dans la fosse du Festival de Glyndebourne et 
du Royal Opera House Covent Garden. Ses enregistrements 
comprennent les sonates pour piano de Mozart, la Troisième 
Symphonie de Beethoven et les Variations sur un thème de 
Haydn de Brahms avec l’Orchestre de chambre de solistes de 
Nijni Novgorod, et la Neuvième Symphonie de Schubert avec le 
Scottish Chamber Orchestra. Maxim Emelyanychev a dirigé 
pour la dernière fois à la Philharmonie Luxembourg en mars 
dernier à la tête de son ensemble il Pomo d’Oro. 

Maxim Emelyanychev Leitung
Maxim Emelyanychev wurde 1988 in Russland geboren und 
studierte Dirigieren und Klavier am Moskauer Konservatorium. 
Im Alter von zwölf Jahren gab er sein Debüt als Dirigent und 
leitete bald darauf russische Orchester, bevor er Chefdirigent 
sowohl von il Pomo d’Oro wurde – einer Gruppe, die sich für 
historisch informierte Interpretationen einsetzt – als auch der 
Kammersolisten Nizhny Novgorod. Glanzlicht der Saison 
2016/17 war eine internationale Tournee mit il Pomo d’Oro und 
Joyce DiDonato sowie Emelyanychevs Debüt als Dirigent  
mehrerer europäischer Orchester. Im Jahr 2018 leitete er das 
Scottish Chamber Orchestra, was dazu führte, dass ihn der 
Klangkörper zur Saison 2019/20 zum Chefdirigenten ernannte. 
In 2018/19 und den Folgespielzeiten folgten neben den Ver-
pflichtungen am Pult des Scottish Chamber Orchestra und von  
il Pomo d’Oro Dirigate herausragender europäischer Orchester: 
Orchestre National du Capitole de Toulouse, Konzerthausorchester 
Berlin, Royal Philharmonic Orchestra, London Philharmonic 
Orchestra, Orchestre de Paris, Royal Concertgebouw Orchestra, 
Deutsches Symphonieorchester Berlin. Außerdem leitete er das 
Orchestra of the Age of Enlightenment beim Glyndebourne 
Festival und im Royal Opera House Covent Garden. Zu den von 
ihm vorgelegten Aufnahmen gehören Mozarts Klaviersonaten, 
Beethovens Dritte Symphonie und Brahms’ Variationen über ein 
Thema von Haydn mit den Kammersolisten Nizhny Novgorod 
sowie Schuberts Neunte Symphonie mit dem Scottish Chamber 
Orchestra. Maxim Emelyanychev dirigierte in der Philharmonie 
Luxemburg zuletzt im März sein Ensemble il Pomo d’Oro. 39
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Vilde Frang violon
La profonde musicalité et la personnalité artistique unique de 
Vilde Frang ont fait d’elle l’une des artistes majeures d’aujourd’hui. 
Elle a reçu en 2012, à l’unanimité, le Crédit Suisse Young Artists 
Award, ce qui lui a permis de faire ses débuts aux côtés des 
Wiener Philharmoniker et de Bernard Haitink au Festival de 
Lucerne. Depuis, elle est invitée par les plus grands orchestres 
de la planète. En 2016, elle joue pour la première fois avec les 
Berliner Philharmoniker sous la direction de Sir Simon Rattle 
dans le cadre de leur Europa Konzert et entame une résidence 
au Festival de Mecklenburg-Vorpommern. En 2017/18, elle 
retrouve les Berliner Philharmoniker pour sa série de concerts 
à la Philharmonie de Berlin et au Festival de Pâques de Baden-
Baden avec Iván Fischer. Artist en résidence auprès du Royal 
Stockholm Philharmonic Orchestra cette saison, elle donne 
dans ce cadre deux concerts avec l’orchestre ainsi qu’un récital 
aux côtés du pianiste Denis Kozhukin. En tant qu’artiste «focus», 
elle retrouve le Tonhalle-Orchester Zürich sous la direction de 
Paavo Järvi. Les autres temps forts de 2021/22 comprennent 
des concerts avec les Wiener Symphoniker et le BBC Symphony 
Orchestra, suivis de tournées. En outre, des concerts sont prévus 
avec le Chamber Orchestra of Europe, le Scottish Chamber 
Orchestra, l’Orchestre Philharmonique de Radio France, le hr-
Sinfonieorchester, la Deutsche Kammerphilharmonie Bremen, 
le Münchner Kammerorchester, le NDR Elbphilharmonie 
Orchester et les Dresdner Philharmoniker sous la direction 
de David Zinman. Elle est aussi de nouveau invitée par le Los 
Angeles Philharmonic sous la direction de Zubin Mehta et le 
San Francisco Philharmonic sous la direction de Klaus Mäkelä. 
Les saisons précédentes, Vilde Frang a joué avec des orchestres 
tels le London Symphony Orchestra, le Royal Concertgebouw 
Orchestra, l’Orchestre de Paris, les Bamberger Symphoniker, le 
Bayerisches Staatsorchester, le Budapest Festival Orchestra, la 
Staatskapelle Dresde, l’Oslo Philharmonic, le Gewandhaus- 
orchester de Leipzig, ainsi qu’en Amérique du Nord au Mostly 
Mozart Festival du Lincoln Center de New York, avec le Cleveland 
Orchestra et le Pittsburgh Symphony. Elle apprécie particulière-
ment de travailler avec des chefs comme Sir Simon Rattle, 
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Herbert Blomstedt, Esa-Pekka Salonen, Vladimir Ashkenazy, Iván 
Fischer, Sakari Oramo, Vladimir Jurowski, Mirga Gražinytė-Tyla, 
Daniel Harding, Valery Gergiev, David Zinman, Manfred Honeck, 
Robin Ticciati, François-Xavier Roth, Paavo Järvi, Yuri Temirkanov 
et le regretté Mariss Jansons. Vilde Frang est régulièrement 
invitée dans des festivals tels que le Festival de Lucerne et les 
BBC Proms de Londres. Passionnée de musique de chambre, 
elle se produit au Rheingau Musikfestival, au Festival de Verbier, 
au Kammermusikfest Lockenhaus, au George Enescu Festival, 
aux Salzburger Festspiele et au Printemps de Prague. En outre, 
elle se produit en récital dans le monde entier et les salles les 
plus prestigieuses, notamment le Carnegie Hall de New York, 
le Concertgebouw d’Amsterdam, le Musikverein de Vienne, la 
Philharmonie de Berlin, le Wigmore Hall de Londres, la Tonhalle 
de Zurich et Bozar à Bruxelles. En Amérique du Nord, elle joue 
dans le cadre des Vancouver Recital Series, des Boston Celebrity 
Series et des San Francisco Performances. Elle est membre 
depuis 2020 de la direction artistique du Festival de musique 
de chambre d’Oslo. Artiste exclusive Warner Classics, elle a 
récemment publié un disque avec Michail Lifits comprenant 
des œuvres pour violon et piano de Paganini et Schubert. Ses 
enregistrements ont reçu de nombreuses récompenses, dont 
l’Edison Klassiek Award, le Classic BRIT Award, le Diapason 
d’Or, le Grand Prix du Disque, le Deutscher Schallplattenpreis 
et le Gramophone Award. Mariss Jansons a engagé Vilde Frang, 
native de Norvège, dès l’âge de douze ans pour ses débuts 
avec l’Oslo Philharmonic Orchestra. Elle a étudié entre autres 
au Barratt Due Musikkinstitutt d’Oslo, avec Kolja Blacher à la 
Musikhochschule de Hambourg et Ana Chumachenco à la 
Kronberg Akademie et à la Musikhochschule de Munich. Elle a 
également travaillé avec Mitsuko Uchida en 2007 en tant que 
lauréate d’une bourse du Borletti-Buitoni Trust. De 2003 à 2009, 
elle a bénéficié d’une bourse de la Fondation Anne-Sophie Mutter. 
Elle joue sur un violon Guarneri del Gesù datant de 1734, géné-
reusement prêté par un donateur privé européen. Vilde Frang 
s’est produite pour la dernière fois à la Philharmonie Luxembourg 
lors de la saison 2019/20.
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Vilde Frang Violine
Vilde Frangs profunde Musikalität und ihre außergewöhnliche 
und individuelle Künstlerschaft haben sie zu einer der heute 
führenden Künstlerinnen gemacht. Schon 2012 wurde Vilde 
Frang einstimmig mit dem Young Artists Award der Credit 
Suisse ausgezeichnet, was ihr Debüt mit den Wiener Philhar-
monikern unter Bernard Haitink beim Lucerne Festival zur Folge 
hatte. Seither gastiert sie bei den berühmtesten Orchestern 
der Welt. 2016 erfolgte ihr gefeiertes Debüt mit den Berliner  
Philharmonikern unter Sir Simon Rattle im Rahmen des Europa-
konzerts des Orchesters und eine Residency bei den Festspielen 
Meckenburg-Vorpommern. Die Saison 2017/18 brachte sie unter 
der Leitung von Iván Fischer zurück zu den Berliner Philharmo-
nikern mit Konzerten in der Philharmonie Berlin und im Rahmen 
der Osterfestspiele Baden-Baden. In der Saison 2021/22 ist 
Vilde Frang Artist in residence des Royal Stockholm Philharmonic 
Orchestra und mit zwei Orchesterkonzerten sowie einem  
Recital mit dem Pianisten Denis Kozhukin zu Gast. Als Fokus-
Künstlerin kehrt sie zurück zum Tonhalle-Orchester Zürich unter 
der Leitung von Paavo Järvi. Zu den Highlights der Saison gehören 
Konzerte mit den Wiener Symphonikern und dem BBC Symphony 
Orchestra, jeweils mit darauffolgender Tournee. Darüber hinaus 
sind Konzerte mit dem Chamber Orchestra of Europe, dem 
Scottish Chamber Orchestra und dem Orchestre Philharmonique 
de Radio France, dem hr-Sinfonieorchester, der Deutschen 
Kammerphilharmonie Bremen, dem Münchner Kammerorchester, 
dem NDR Elbphilharmonie Orchester, den Dresdner Philharmo-
nikern unter der Leitung von David Zinman, geplant. Wieder- 
einladungen bringen Vilde Frang zum Los Angeles Philharmonic 
unter der Leitung von Zubin Mehta und San Francisco Philhar-
monic unter der Leitung von Klaus Mäkelä. Vergangene Saisons 
führten Vilde Frang zu Orchestern wie dem London Symphony 
Orchestra, dem Royal Concertgebouw Orchestra, dem 
Orchestre de Paris, den Bamberger Symphonikern, dem Bayeri-
schen Staatsorchester, dem Budapest Festival Orchestra, der 
Staatskapelle Dresden, Oslo Philharmonic, Gewandhausorchester 
Leipzig sowie nach Nordamerika zum Mostly Mozart Festival 
des Lincoln Center New York, zum Cleveland Orchestra und zur 
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Pittsburgh Symphony. Besonders gern arbeitet die Künstlerin 
mit Dirigenten wie Sir Simon Rattle, Herbert Blomstedt, Esa-Pekka 
Salonen, Mariss Jansons, Vladimir Ashkenazy, Iván Fischer, 
Sakari Oramo, Vladimir Jurowski, Mirga Gražinytė-Tyla, Daniel 
Harding, Valery Gergiev, David Zinman, Manfred Honeck, Robin 
Ticciati, François-Xavier Roth, Paavo Järvi und Yuri Temirkanov. 
Vilde Frang ist regelmäßig zu Gast bei Festivals wie dem Lucerne 
Festival und den BBC Proms in London. Als überaus begeisterte 
Kammermusikerin ist sie beim Rheingau Musikfestival, dem 
Verbier Festival, dem Kammermusikfest Lockenhaus, dem George 
Enescu Festival in Rumänien, den Salzburger Festspielen und 
dem Prager Frühling zu hören. Darüber hinaus ist sie weltweit 
im Recital unterwegs und tritt in den renommiertesten Sälen 
auf, darunter die New Yorker Carnegie Hall, das Amsterdamer 
Concertgebouw, der Wiener Musikverein, die Philharmonie 
Berlin, die Wigmore Hall in London, die Tonhalle Zürich und das 
Bozar Brüssel. In Nordamerika spielt sie bei den Vancouver 
Recital Series, Boston Celebrity Series und den San Francisco 
Performances. Seit 2020 ist sie Mitglied der Künstlerischen Lei-
tung des Oslo Kammermusikfestivals. Vilde Frang ist als Exklusiv- 
künstlerin bei Warner Classics unter Vertrag, wo sie zuletzt ein 
Album mit Michail Lifits veröffentlichte mit Werke von Paganini 
und Schubert für Violine und Klavier. Ihre Aufnahmen haben 
zahlreiche Auszeichnungen erhalten, darunter den Edison Klassiek 
Award, den Classic BRIT Award, den Diapason d’Or, den Grand 
Prix du Disque, den Deutschen Schallplattenpreis und den 
Gramophone Award. In Norwegen geboren, engagierte Mariss 
Jansons Vilde Frang bereits mit zwölf Jahren für ihr Debüt mit 
dem Oslo Philharmonic Orchestra. Sie studierte u. a. am Barratt 
Due Musikkinstitutt in Oslo, bei Kolja Blacher an der Musik-
hochschule in Hamburg und bei Ana Chumachenco an der 
Kronberg Akademie und Musikhochschule München. Außerdem 
hat sie 2007 als Gewinnerin eines Stipendiums des Borletti- 
Buitoni Trusts mit Mitsuko Uchida gearbeitet. Von 2003 bis 2009 
war sie Stipendiatin der Anne-Sophie Mutter Stiftung. Vilde Frang 
musiziert auf einer Geige von Guarneri del Gesù aus dem Jahre 
1734, eine großzügige Leihgabe eines privaten europäischen 
Stifters. In der Philharmonie Luxembourg stand Vilde Frang 
zuletzt in der Saison 2019/20 auf der Bühne.
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Grands classiques
Prochain concert du cycle «Grands classiques»
Nächstes Konzert in der Reihe «Grands classiques»
Next concert in the series «Grands classiques» 

25.09.2022 19:00 
Grand Auditorium

Dimanche / Sonntag / Sunday 

Budapest Festival Orchestra
Iván Fischer direction
Arthur Jussen, Lucas Jussen piano

Wagner: Siegfried-Idyll
Mozart: Konzert für zwei Klaviere und Orchester KV 365
Beethoven: Symphonie N° 3 «Eroica»
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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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