











ment ,romantique”, Schubert se soit tourné
une fois de plus vers une solution idéalement
,Classique*. Sil'on se réfere a I’évolution linéaire
du matériau, il s’agirait d’une régression. Mais
nous le savons bien : les évolutions se font en
méandres. Cette ,grande“ symphonie en do
majeur (on peut comprendre ,grande“ de deux
maniéres — comme simple critére de distinc
tion de la ,petite“ symphonie en do majeur de
I'hiver 1817/18 et comme attribut ,emphatique”
de maitrise) peut donc étre percue comme la
somme de Haydn, Mozart et Beethoven. Et en
plus, Schubert ! Un coup de chance ! Une sym
phonie du dimanche ! Il est fort probable que
Schubert n’ait jamais entendu lui-méme cette
symphonie (comme toutes ses autres sympho
nies, a I'’exception de la Premiére) lors d'une
exécution orchestrale. La premiere ,officielle”
de I'ceuvre, ,découverte” par Robert Schumann
lors d’un séjour a Vienne, eut lieu en 1839 sous
la direction de Felix Mendelssohn-Bartholdy.
Depuis, I'ceuvre est considérée comme un soli
taire auratique de la littérature symphonique.
Que signifie la tonalité de do majeur dans
cette symphonie du bonheur ? Il n’est pas
improbable que I'on ait recours a la sérénité
impériale et a la splendeur de la,, Symphonie
Jupiter , de Mozart ou a la premiére ceuvre sym
phonique de Beethoven, fulminante et furieuse,
qui se présente pourtant avec une légéreté spé
cifique. Theodor W. Adorno dota le do majeur
de Schubert d’une stricte conséquence histo
rico-philosophique, en attestant ici a la tonalité

d’une atmosphére de féte sans ombre une |égi
timité pour la derniéere fois dans I'histoire de la
musique — et sa thése est tout a fait pertinente
lorsque 'on pergoit dans la deuxiéme de Schu
mann une problématisation croissante et une
positivité tendue, dans le final de la Premiére
de Brahms, une emphase lissée vers un consen
sus bourgeois (on a presque envie de parler de
»political correctness”), et les incursions uké
rieures d’un caractéere tumultueux (Sibelius,
Pfitzner, le final de la ,Septieme“ de Mahler)
qui se révéléerent tout a fait obsoletes. On ne
peut pas non plus se réjouir de la sphere en do
majeur des ,Meistersinger* de Wagner. Comme
Schubert est loin de I'affirmation bruyante et de
la violence latente ! La présence particuliére et
non dissimulée de la tonalité de do majeur se
laisse facilement démontrer matériellement, en
particulier dans les premiers et derniers meu
vements. Le do majeur est ici une force mysté
rieuse qui agit sur tout et qui sait conduire les
modulations les plus audacieuses a son propre
moulin. La partition regorge de finesses har
moniques (de préférence des accords ,altérés")
; pourtant, le glissement des sonorités ne sert
pas (comme Reger) a masquer le do majeur et
a le rendre inopérant — il s'impose toujours,
méme avec des cadences surprenantes, il appa
rait, il se rappelle a nous. Il est donc toujours la,
a I'état latent, pensé dans les broussailles des
traitements modulatoires. On pourrait presque
penser a une instance supérieure, un Sarastro

accomplissant une magie bienveillante, prési
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dant, tantét de loin, tantot de pres, aux desti-
nées symphoniques (la tonalité de do majeur
est d'ailleurs également proche du prétre-héros
de Mozart, qui nest pas sans ombre). Avec tout
cela, il faut placer tres haut la part de ,classique”
dans cette symphonie. Pendant qu’il composait
cela, Schubert était-il un croyant positif en
I'avenir (avec tout son ressentiment politique
al'égard du régime de Metternich, qu'il parta-
geait avec son cercle d’amis), peut-étre méme
un homo religiosus, dont le geste de sympho-
niste laic et sGr de lui cachait une croyance en
un ordre mondial divin, voire une piété a la
Bruckner ? En tout cas, avec un autre regard,
désormais un peu oblique, sur Adorno, on peut
dire que le contenu de la symphonie refléte bien
plus la joie de vivre, la force et I'exubérance que
la douleur, la souffrance et la détresse - et se
présente justement en cela comme une image
triomphante d'une vie réconciliée et accomplie.
Adorno aurait a nouveau raison de penser que
cette image idéale pourrait étre le fruit d’'une
réalité biographique douloureuse. Do majeur -
point de départ et d'arrivée, comme il se doit
pour la composition ,classique”. La dynamique
de la coda finale est tres claire : des accords
Laltérés” sont empilés, qui pourraient étre réso-
lus dans des directions trés différentes. Pourtant
un do a l'unisson insistant et répété quatre fois
indique clairement la direction a suivre : C'est
ici que cela se passe et nulle part ailleurs. Per
aspera ad astra ? Non, plutot un effet d’équi-
libre. Le do majeur est depuis toujours présent

(surtout dans le final). Bien sar, les énergies qui
s’en détournent sont plus que des leurres dra-
matiques décoratifs. Quelque chose comme des
obstacles savamment construits pour rendre
crédibles et dramatiques les percées qui ont
lieu.

Bien entendu, il existe suffisamment de
signes ,romantiques”. Cela commence déja par
la mélodie de cor de I'introduction du premier
mouvement, qui réapparait a la fin de celui-ci
dans une grande intensification - un effet dra-
matique qui confére a ce mouvement un poids
particulier (contrairement a la Neuvieme sym-
phonie de Beethoven et a de nombreuses sym-
phonies romantiques ultérieures, la ,Grande”
de Schubert n’est pas une ceuvre centrée sur le
final, mais se réalise de maniére plus déterminée
dans ses deux premiers mouvements). Le théme
principal de I'allegro se nourrit du contraste tres
marqué entre les triolets et la rythmique poin-
tée ; le theme mélancolique du chant s’y ajoute
de maniére presque surprenante. Le caractére
d’une symphonie ,en mouvement” n’est pas
abandonné dans I’'Andante con moto : Ici, le duc-
tus ,Wanderer” (Promeneur), que I'on retrouve
souvent chez Schubert, détermine le déroule-
ment ; la marche rapide mais sereine englobe
également les tournures plus chantantes et
meéne finalement a une montée en puissance
quasi catastrophique (massification des sons
a l'aide d'accords de septieme diminués), qui
débouche brusquement sur une longue pause
générale inquiétante et époustouflante -



comme étouffée, la musique se poursuit ensuite
d‘abord dans un pianissimo, avant de retrouver
peu a peu la voie antérieure, alors qu’elle s'as-
sombrit sensiblement jusqu’a la fin. Le scherzo
s'oriente clairement vers la danse et le folklore,
et I'on pourrait penser aux ,longueurs célestes”
attribuées par Schumann a la symphonie dans
son ensemble, lorsque (ce qui n'est pas toujours
le cas) les deuxiemes phases de la partie princi-
pale et du trio sont répétées - ce qui ne signifie
en aucun cas lI'ennui, grace a I’harmonie parti-
culierement étendue et a I'’élan mélodique qui
ne s‘arréte jamais. Les ,longueurs célestes” ne
sont en aucun cas perceptibles dans le premier
mouvement et le finale - c’est justement ici que
régne une proportion ,classique”, qui concerne
surtout les parties de développement qui ne
sont pas plus étendues que la moyenne (le plus
bel exemple de transition aussi expressivement
envoltante que formellement équilibrée est
donné par le premier mouvement avant |'uti-
lisation de la reprise). Si la mélodie latérale de
I'Allegro initial était, face a I'impétuosité du
théme principal, quelque chose comme une
pause doucement ombragée, le theme latéral
du Finale semble encore sensiblement affecté
par la tension motrice du Scherzo - soutenu par
un accompagnement en triolets grésillant et
électrisant des cordes aigués.

Schubert a la croisée des chemins entre clas-
sicisme et romantisme. La grande symphonie en
do majeur n'aurait pas da étre son dernier mot
en matiére de symphonie. (Petite parenthése

sur la numérotation : depuis peu, la désignation
,Huitieme” s’est imposée pour cette ceuvre.
Elle est plus cohérente que les anciennes ,Sep-
tieme” ou ,Neuvieme”, qui auraient positionné
de maniére ambigué I'enchevétrement de
fragments qui les précédait). Trois ans apres la
»grande”, Schubert s'attela, I'année de sa mort
en 1828, a une symphonie en ré majeur en trois
mouvements qui nous est parvenue sous forme
d’esquisse pour piano et qui (on devrait main-
tenant la nommer sa ,Neuvieme”), en partie
en référence a Bruckner, en partie en le dépas-
sant, laisse largement de coté les spécificités
formelles traditionnelles et s'aventure en terre
inconnue - le refus catégorique du classicisme
et I'émergence non dissimulée de la radicalité
expressive subjective.

Hans-Klaus Jungheinrich



Concerto Budapest
Symphony Orchestra

Concerto Budapest, I'un des orchestres sym-
phoniques les plus progressifs et les plus variés,
réside a Budapest en Hongrie. Riche d'une
histoire datant de plus de 100 ans, et grace a
la direction artistique actuelle, il déborde du
dynamisme de ses jeunes musiciens, dont le jeu
est marqué par la passion, I'énergie et I'engage-
ment avec lequel ils jouent le répertoire allant
des chefs-d'ceuvre bien-aimés aux ceuvres du
XXI¢me sigcle nouvellement composées. Par son
programme ambitieux et novateur et sa sonorité
particuliére, il donne une nouvelle couleur a la
palette musicale internationale.

En 2007, a l'occasion du 100iéme anniversaire
d’orchestre, Andras Keller, violoniste, péda-
gogue hongrois de renommée mondiale et fon-
dateur du Quatuor Keller, fut nommé directeur
artistique et chef principal de I'orchestre. Sous
sa direction, I'orchestre connut une période
importante de croissance et de développement
artistique, les jeunes musiciens de chambre les
plus en vue l'ayant rejoint.

Ces derniéres années, des solistes de renom
sont de nouveau invités par l'orchestre, tels Gidon
Kremer, Krzysztof Penderecki, Roberto Abbado,
Vadim Repin, Heinz Holliger, Isabelle Faust, Ste-
ven Isserlis, Sir James Galway, Dezs6 Ranki, Dénes
Varjon, Miklds Perényi et Evgeni Koroliov.

Les programmes de concerts novateurs
d’Andrés Keller sont concus dans le but d’enga-

ger les musiciens et le public dans un dialogue
avec la musique. Pour augmenter la tension, d'an-
ciens chefs-d'ceuvre sont souvent joués a coté de
piéces contemporaines, de nouveaux aspects des
deux ceuvres apparaissant alors comme résultat
de ce jumelage particulier.

Le répertoire du Concerto Budapest s'étend
entre autres des ceuvres symphoniques vir-
tuoses et de grande envergure de Moussorgski,
Stravinsky, Tchaikovski ou Chostakovitch, com-
prend les concertos classiques de Mozart ou de
Beethoven, jusqu’aux piéces contemporaines de
Thomas Ades, Lera Auerbach, Gyorgy Kurtag,
Krzysztof Penderecki et Laszl6 Vidovsky.

Concerto Budapest est devenu un acteur
trés respecté sur la scéne musicale internatio-
nale et se produit avec grand succés dans les
villes les plus importantes d’Europe, d'Asie et
des Etats-Unis.

En 2016, Concerto Budapest fit une tournée
avec Martha Argerich, Radu Lupu et la Kremerata
Baltica de Gidon Kremer dans les plus grandes
salles de concert européennes (Toulouse, Lud-
wigshafen, Munich, Zurich, Fribourg-en-Brisgau,
Budapest, Genéve, Salzbourg, Saanen, Bale) et a
Istamboul et Abu Dhabi. En 2017, la collabora-
tion aboutit a une fusion compléete des deux
ensembles, créant le « Dream Orchestra », sous
la direction du maestro Andras Keller, se pro-
duisant avec Gidon Kremer, et ayant une série
grandiose de concerts en Asie (Beijing, Xi‘an,
Séoul, Taipei) a grand succes et grande publi-
cité internationale.



Andras Keller,
violoniste et chef d’orchestre

Andras Keller connait une carriére trés variée
en tant que soliste, violon solo et musicien
de chambre au plus haut niveau internatio-
nal. Ses premiéres études a I'’Académie de
Musique Franz Liszt de Budapest I'amenérent
a travailler souvent avec Gyorgy Kurtdg, dont
il interpréte les ceuvres dans le monde entier,
aussi en concerts de premiére, depuis 1978. Il
a également eu beaucoup de plaisir a travailler
intensément avec Dénes Kovacs, Ferenc Rados
et, jusqu’a la mort de celui-ci, Sdndor Végh.
Andrés Keller fonda le Quatuor a cordes Kel-
ler en 1987 et donne depuis des stages de per-
fectionnement et des concerts dans le monde
entier. En tant que musicien de chambre et
soliste, il se produisit dans tous les pays euro-
péens et participa a de nombreux festivals pres-
tigieux tels que celui d’Edimbourg, Lucerne,
Aldeburgh, Schleswig-Holstein et les BBC
Proms. En dehors de I'Europe, Andras Keller fut
invité a la Carnegie Hall et au Lincoln Center de
New York, a la Library of Congress de Washing-
ton et dans de nombreuses villes du Japon, de
Chine et de Corée. Au cours de sa carriere, il tra-
vailla avec des artistes de renommée mondiale
tels que Mstislav Rostropovich, Natalia Gutman,
Boris Pergamenschikow, Tabea Zimmerman,
Truls Merk, Zoltan Kocsis, Miklés Perényi, Gidon
Kremer, Kim Kashkashian, Evgeni Koroliov, Boris
Berezovsky, Alexander Lubimov, Juliane Banse,

Anna Vinnitskaya, Vadim Repin, Isabelle Faust
et Steven Kovacevic.

Lauréat du Prix Franco Abbiati, du Prix Liszt
et du Prix Bartok-Pasztory, il fut nommé Artiste
émérite de Hongrie et également nominé
pour le Royal Philharmonic Society Award du
Royaume-Uni. Ses enregistrements recurent
le Prix Caecilia (Belgique), le Prix du disque
allemand, le Prix Edison (Pays-Bas), le Grand
Prix de I’Académie Charles Cros (France), le
Prix MIDEM classique (France), le Gramophon
Award (Royaume-Uni) et le Record Academy
Award (Japon).

Andras Keller fut directeur artistique du
Festival Arcus Temporum de Pannonhalma de
2004 a 2010 et occupe de nouveau ce poste
depuis 2016. Il fut également le fondateur et
directeur artistique du Concours International
de Quatuor a Cordes Sandor Végh. En 2007, il
fut nommé Directeur artistique et Premier chef
d’orchestre du Concerto Budapest, ancienne-
ment connu sous le nom d'Orchestre sympho-
nique de Hongrie. Sous sa direction, Concerto
Budapest s'est acquis la réputation d'étre l'un
des orchestres de tournée hongrois les plus res-
pectés, donnant chaque année plus de soixante
concerts a Budapest, ainsi que des concerts et
des festivals en Chine, en France, en Allemagne,
en Pologne, au Japon, en Corée du Sud et aux
Etats-Unis.

Depuis plus de 10 ans, Andras Keller enseigne
chaque année au Festival d’Aix-en-Provence et
estrégulierement invité au Festival de Musique



20

de Chambre Norfolk de I’'Université de Yale et
au International Musicians Seminar Prussia
Cove. De 2012 a 2015, il dirigea le Département
de musique de chambre de I'Académie de
musique Franz Liszt. Depuis 2016, il enseigne
ala faculté de violon de la Guildhall School of
Music and Drama de Londres, qui I'a également
nommé au International Béla Bartok en 2018.
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Musicians of Concerto Budapest Symphony Orchestra

VIOLIN 1

Pablo Hernan Benedi
Kornyei Zsofia
Miranda Liu
Somogyi Péter
Biczé Bernadett
Jasz Pal

Kakutani, Satoko
Puha Aliona
Szigeti Szilvia
Tabanyi Antal

Tar Judit

Toéth Tamas Ferenc
So6s Orsolya
Viniczai Eva

VIOLIN 2
Winkler Orsolya
Baksai Réka
Bernath Orsolya
Béni Andrea
Hoos Andrea
Jambor Anna
Lakatos Eniké
Németh Matyas
Romain, Lisa
Stefko Mihaly
Sztankay Krisztina
Varkonyi Zsofia

VIOLA

Moré Laszlo
Apré Agnes
Barat Adrienn
Jekkel Zilia
Kiss Katalin

Kovacsné Medek Orsolya

Somogyi Judit
Novék Eva

Radnai Rébert
Varasdy Tiinde

VIOLONCELLO
Takacs Akos
Szab6 Judit
Dobovits Edina
Maréth Balint
Migréczi Tamas
Molnar Piroska
Szabé Eva
Szmolka Erika

DOUBLE BASS

Schweigert Gyérgy

Illés Laszlo
Csoport Dezsé
Lazar Gyula
Petd Zoltan
Tabanyi Tibor

FLUTE
Kaczander Orsolya
Szilagyi Szabolcs

OBOE
Rézsa Gerda
Ella Daniel

CLARINET
Klenyan Csaba
Puha Gyorgy

BASSOON
Fejes Agnes
Beleznai Anna

HORN
Lakatos Péter
Benyus Janos
Hamar Maté

TRUMPET
Devecsai Gabor
Seidl Dénes

TROMBONE
Stiirzenbaum Rébert
Kasza Nandor

Zaké Norbert

TIMPANI
Csige Attila
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TACET Real Surround Sound

In terms of recording technology, the new
sound carriers offer infinitely more options for
the sound engineer than ordinary CDs. With
the TACET Real Surround Sound recordings, we
are opening the door wide to give you a view of
the fascinating variety.

The aim is to use the whole (!) acoustic space
for the musical experience. And not only - as
hitherto - to confine the music to two speakers.
With the channels and speakers now available,
one can, for example, pass on spatial informa-
tion. The listener then thinks he or sheisin a
real concert hall.

We at TACET are not satisfied with this
approach, as it does not make full use of the
DVD-audio, SACD or Blu-ray disc.

There are so many more technical and artis-
tic possibilities. It would be a waste to aban-
don these possibilities right from the start
merely because they are new to our aesthetic
understanding.

There is little objection to the argument that
composers of earlier epochs only composed for
the normal concert situation. Except that they
knew no recordings at all. And a sound carrier
is always a synthetic product.

The basic idea with all the music recorded
here is always the same: there is only one lis-
tener, and that is you! All the work and atten-
tion of the musicians and the sound engineer
are focussed on you.

TACET Real Surround Sound

Von der Aufnahmetechnik her gesehen bieten
die neuen Tontrager unendlich mehr Méglich-
keiten fuir den Tonmeister als die herkémmli-
che CD. TACET-Real-Surround-Sound-Aufnah-
men stoBBen die Tlr weit auf und geben den
Blick frei auf eine faszinierende Vielfalt.

Es geht darum, den gesamten (!) Horraum fur
das musikalische Erlebnis zu nutzen. Und nicht
nur - wie bisher - sich auf zwei Lautsprecher
vorne zu beschranken. Mit den (nun zur Verfu-
gung stehenden) hinteren Kanalen und Lautspre-
chern kann man - zum Beispiel - Rauminforma-
tionen wiedergeben: Der Zuhorer glaubt dann, er
befinde sich in einem echten Konzertsaal.

Das allein finden wir bei TACET nicht ausrei-
chend. So sind DVD-Audio, SACD oder Blu-ray
Disk nicht richtig genutzt. Es gibt soviele wei-
tere interessante Méglichkeiten: technisch und
kiinstlerisch! Es wére schade, diese weiteren
Méglichkeiten von vorneherein zu verwerfen.
Und das nur, weil unser bisheriges asthetisches
Verstandnis dagegen spricht.

Gegen das Argument, Komponisten frithe-
rer Epochen hétten nur fir die normale Kon-
zertsituation geschrieben, ldsst sich wenig ein-
wenden. AuB3er: Sie kannten tiberhaupt keine
Schallaufzeichnungen. Und kiinstlich bleibt
ein Tontrédger immer. Die Grundidee bei allen
hier wiedergegebenen Werken ist immer die-
selbe: Es gibt nur einen Zuhorer, und der sind
SIE! Auf SIE konzentrieren sich alle Bemithun-
gen der Musiker und des Tonmeisters.



Franz Schubert - Symphony no.8 D 944
timpani tn,
s T Mpey

%,
/z/,e “

trombone




Franz Schubert

F @ EE

Symphony no. 8 in C major D 944

Andante — Allegro ma non troppo
Andante con moto

Scherzo. Allegro vivace

Allegro vivace

Concerto Budapest
Andras Keller
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