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Frédéric Chopin (1810-1849) 

1. Ballade No. 1 in G minor, Op. 23 
2.1 Ballade No. 2 in F major, On. 38, RUE 4 a ee ee ee ee ee 
3. Ballade No. 3 in A flat major, Op. 47 
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In tribute to Henri Dutilleux and my grandmother Colette, 
both born in January 1916. 

We came to talk about Chopin unexpectedly. 

Henri Dutilleux had just signed a petition that concerned the Hotel Lambert, a few steps away from 
his own home. We spoke about this magnificent house of the Ile Saint Louis in Paris, that had been du- 
ring the 19" century a genuine political, cultural and social Polish centre since its acquisition by Prince 
Czartoryski upon the advice of Eugène Delacroix. 

The latter was a close friend of painter Constant Dutilleux, great-grandfather of the composer, 
and at the time of Delacroix’s death, it was he who inherited the famous unfinished painting of George 
Sand sitting next to Frederic Chopin in Nohant. Why didn’t it stay in the family, why was the painting 
cut in half, Henri Dutilleux had no idea but swore it was inconceivable that his grandfather could 
attempt to a work of art in that offensive way. 

Frederic Chopin was a regular guest of the Hotel Lambert and wrote several Polonaises at the 
occasion of festivities. One could also come across the poet Adam Mickiewicz, whose poetic works 
appear to have been a particular inspiration for the Ballades. 

“I like Chopin so much, ” confided to me Dutilleux. Beyond his love expressed with such spontanei- 
ty and humility, he would appreciate the fluidity of the writing, the risks taken with the harmonics and 
the great melodic quality, and especially the idea of the musical form of the Ballades, even though their 
structure remained conventional. However, he admitted his lack of understanding for the hesitations, 

the turnovers, and above all a certain form of dilettantism that Chopin showed for proofreading. It is true 
that Henri Dutilleux is known for the extreme precision of his writing and his musical ideas. 

I always wondered if such differences were due to the fact that Chopin was as much a performer 
as a composer. It always seemed to me that composers-performers had a more distant eye on their own 
works, probably because of them playing it in public, an experience paving the way for more immediate 
truth, less rigid, in fact the genuine sum of two creations: the one written by the composer and the one 
transcended by the performer. 

After all, Scriabin would sometimes end one of his own pieces with a chord in major on the piano, 
when he actually wrote it in minor on paper; Rachmaninoff could also take significant liberties in the 
interpretation of his own compositions... 

The recording of four Chopin Ballades was the opportunity to immerse myself in the many dif- 
ferences existing between various editions, to try and understand their origin and to make interpretive 
choices. These differences come from various sources at our disposal: Chopin’s manuscripts, but also 
the first French, German and British editions that he was supposed to correct, and even some of his 
student’s scores annotated by him. His handwriting could be confusing, publishers often made mistakes 



that Chopin would notice or not, his vision of his own works was evolving with time, and he could bring 
changes to them that seemed either final or ad hoc. vp 

The absence of a unique, fully reliable source led to discrepancies of comprehension, some pub- 
lishers freely adjusting at will the apparent contradictions between some of the given sources. 

Most of these differences may seem minor to the listener, or even inaudible: held notes, fulfil- 
ment of certain harmonies — but even these can change significantly the interpretation in that they push 
the performer to modify his breath, his pace, and even the colour of the phrase by the sole fact that one 

note is repeated or not. 
Thus, in the central part of the Second Ballade, holding or repeating certain chords can change 

the general momentum; in the First Ballade, the tension of the ascent before the advent of the bright 
major key when the second theme is reexposed, is expressed differently whether the chord at the left 

hand is repeated on the third beat or not. 
Other differences are much more clear, I am thinking particularly of the ones as obvious as major 

to minor and vice versa. For example, in the Fourth Ballade, right before we hear the theme of the 
introduction quoted in A major, the harmonic progression of bar 124 offers a truly new colour: it is now 
accepted that Chopin wanted a C natural and not flat on the dominant of A flat major. 

But recording these Ballades was mostly a challenge, and the opportunity to offer my personal 
vision of Frederic Chopin’s music. 

Whatever the piece one plays, one must give fresh intentions to it, in the sonorities, the silences; 
one must give it the freshness of novelty. This is particularly difficult when it comes to masterpieces like 
Chopin’s Ballades, some of the most played pieces in the world, already advocated by so many great 
musicians, and when arises the condition of being as faithful as possible to the text. 

The testimonies that have reached us agree that Chopin rarely exceeded one forte where he some- 
times wrote fortissimo or fff, but that he was capable of finding a thousand different colours at the key- 
board, ranging from pianissimo to mezzo forte. Similarly, Schumann reports that Chopin loved to play 
the opening of his Second Ballade, but stopped most of the time before the Presto con fuoco... It is 
known that he didn’t like the stage much, opposite to Franz Liszt, and that he preferred to musically 
confide in a more intimate way; which did not prevent him from writing a wide range of temperaments 
indications, where the terms appassionato and il più forte possibile held an important place. 

This paradox is an indication of Chopin’s character and a reminder about what is essential 
to remember when we play his music. As for me, I focus primarily on the atmosphere of these pieces, on 
what they tell me. Although it is tempting to listen to oneself play and enjoy the melodic and harmonic 
genius of Chopin, I was rapidly convinced that I had to force myself not to, in order to preserve the unity 
of the phrases, to keep the compactness of his works on behalf of their evocative and narrative power. 

It seems to me that it is the easier way to give each note a meaning. 

The presence in the same program of Dutilleux and Chopin’s music is quite unusual, by associa- 
tion — Dutilleux is often combined with Messiaen, Debussy, or Roussel and Berlioz — or contrasts. Yet 
I did not associate them fortuitously. There are many cultural connections between them (Dutilleux has 
Polish ancestry from his grandfather, Julian Koszul), as well as geographical connections (they are both 
Parisian by adoption) and musical (all roads lead to Bach!). But I have always been struck by the fact 
that both are two “rebels.” Their revolt is perhaps not entirely claimed, in the intentions or the titles 
of the works, but it seems difficult to miss this aspect of their music. Chopin expresses pain and nostalgia 
of his native Poland, meanwhile Dutilleux cannot help feeling guilty and interrogate the reason of Man’s 
sufferings. It might not be a political commitment (Dutilleux quotes, during an interview with Martine 
Cardieu, the Threnody for the victims of Hiroshima by Krzystof Penderecki), although his music is not 
devoid of violence or suggestive texts, as in The Shadows of Time, where the central part is a painful ho- 
mage to Anne Franck and children victims of the Second World War. Yet he had a tendency to minimize 
his participation to the National Front of Musicians — organ of the French resistance — or his active part 
in the liberation of the Argentinian pianist Miguel Angel Estrella. One can also mention his Three Sonnets 
of Jean Cassou for baritone and piano (or orchestra). The first, The Jail, was composed during German 
occupation while the poet was imprisoned as well as the composer’s brother, dedicatee of the work. 

I discovered Dutilleux’s music rather late, when I was 18, through his Piano Sonata and this music 

immediately seemed familiar to me. Its fluid language and vivid clarity gives his music a constantly 

renewed freshness. 
Dutilleux, based on interviews and conversations I’ve read, had for a long time very little regard 

for this great Sonata that he reluctantly called his Opus | (his work is not numbered). He told me that 
his attachment to this work was rather sentimental (it is dedicated to his wife, pianist Geneviève Joy), 
and that some of its parts, especially the last four pages of the first movement, prefigured in some way 

his following musical writing. 
Henri Dutilleux saw a great importance in respecting all indications, nuances, phrasing, tempi, and one 

might think that he left very little room for manoeuvre to performers, regarding the precision of his writing 
and intentions. In fact, it is quite the opposite; once his writing is “digested,” once the form is acquired — 
as for every musical work — the performer’s word can be released with much more colour and meaning. 

This Piano Sonata is particularly dear to me. It accompanied me for many years on several con- 
tinents, from churches of small villages to great halls of large cities. It also seems to be tied to my best 
concert stories and I have played it in extreme conditions: in total darkness, on a piano that had not 
enough keys to play it, on a swaying piano, by less than 10° C, with a 40° C fever... And it is thanks 

to this Sonata that I made the acquaintance of Henri Dutilleux. 
I especially like the beginning, direct, without preamble, as if we took the story along the way. 

The performer immediately enters the narrative carried by a melodic line to which we must cling 



because of the many changes of time signature... From the very first notes and until the end, one is 
carried by a great energy and pampered by an infinite number of colours. I have often been struck 
by the extraordinary reception of this work by every public, regardless of their proximity to a mo- 
dern musical language: impetus, energy, love and poetry in this Sonata transcend all codes and speak 
directly to the heart. 

It can also be said of the Three Preludes for piano. If it is regrettable that Dutilleux wrote so few 
for the piano — Yvonne Loriod pointed out to him that he had never written a piano concerto for Gene- 
vieve Joy! — one can only bow to the emotional power transmitted by each of these pieces. One of the 
peculiarities of Dutilleux’s genius holds to a simple thing: one is seduced from the first listening and 
still is at the hundredth! 

A more “familial” link ties me to Henri Dutilleux: my grandmother Colette and him were born 
a few hours apart in January 1916! I would probably not be a pianist without this wonderful grand- 
mother, who spent so many hours by my side dissecting the Sonata of the one she called her “twin,” 
with a self-deprecating and joyous childish tone. She, whose mother, soprano, enchanted the same Henri 
Dutilleux in Pelleas et Mélisande, as he told me... 

Arthur Ancelle 

Frédéric Chopin was an artist of genius who left a deep footprint in the development of world 
music and captured a broad range of new ideas in his works. Grasping all expressive means of the piano, 
Chopin managed to infinitely expand the artistic capabilities of the instrument. 

Is it easy to find another composer whose music could compete with Chopin’s in terms of its 
instantly and deeply penetrating power of impact? Many people, no matter if they are professional musi- 
cians and lovers of the composer’s art or those who do not care much about music, perceive the compo- 
ser’s music with highly emotionally. The great German composer Robert Schumann heard “dreaminess, 
grace, spirituality,” “ardency and nobleness” and even “hatred and lack of restraint” in Chopin’s music. 

Chopin’s music is permeated with bright national identity on the one hand, and with salon elegance 
and finesse on the other. However, with all the grace of expressive forms, Chopin’s music is always 
imbued with so much earnestness, filled with such an enormous power of thought and feeling that it 
shakes the listener. 

Ballade is one of the favourite genres of romantic art. Musically it was presented for the first time 
in Schubert’s vocal piece Forest King. Chopin was a creator of instrumental ballade writing four bal- 
lades during ten years, from the early 1830’s to the early 1840’s. 

The dramatic development that exposes some sort of plot in each of the ballades is so vivid that it 
requires no literary programme. The internal content and artistic imagery of the ballades have the same 
sources that are general for all Chopin’s works — thoughts about the homeland, its heroes, its historical 

past and tragic present, and promises of the future. The genre of ballade itself assumes concretization 
of these thoughts in epic, dramatic and lyric images, and their interaction and development determine 

a “storyline” of each of the ballades that has its own composition. 
“4 romantic who speaks in a language of the 20" century,” as the contemporaries described 

the French composer Henri Dutilleux. 
Dutilleux’s early works have a trace of strong influence of Debussy and Ravel. However, features 

of a mature artistic manner, features of the composers from Northern France, successors of the Dutch 
school of polyphonists, such as laconic expressive means and a stringent melodic pattern that disperses 
a colourful harmonic flow are already apparent in those early pieces. 

The first and significant success came to the composer in the late 1940’s after he wrote his Piano 
Sonata in 1948. Dutilleux dedicated it to his wife Geneviève Joy who performed it at the National 

Music Society. 
“This piece is transitional, however I could view it as op. 1; it is the piece after which I begin 

to notice some constant values, power lines in my music,” the composer wrote afterwards. 
The sonata is a monumental three-movement composition marked with the style of romantic pia- 

nism and polyphonic principle of thinking. 
From the 1970’s, the composer was active in the genre of chamber instrumental music writing, 

in particular, piano preludes Jn Shadow and Silence (1973), On One Chord (1977) and The Game 

of Opposites (1988). 
“When I get down to a new piece, I feel really happy at the phase of my work when composing 

starts to preoccupy me completely. But to achieve this completeness, one has to fight with scattering 
of consciousness, with the noise of daily agitation. I ask myself how an epoch as noisy and stormy 
as ours brings so much music... in the time when we feel a need for silence in order to think our music 
over,”’ the composer wrote in the 1970’s. 

ARTHUR ANCELLE 
Born into a long lineage of artists marked by opera and theatre, Arthur Ancelle started playing 

the piano in Paris when he was three years old. Trained in harmony and various musical disciplines 
from the age of seven, he continued his piano education in Switzerland and the USA, under the tutelage 
of Mira Yevtich, Ramzi Yassa and Igor Lazko. 

Holder of diplomas in chamber music, composition and teaching, he obtained as well his Artist 
Diploma at the Ecole Normale de Musique de Paris as a student in the class of Ludmila Berlinskaya, 
with whom he forms a piano duet since 2011. 

Laureate of numerous international competitions (Australia, France, Spain, Bulgaria, Russia, 

Italy), recipient of special prizes for the interpretation of works of the twentieth century (notably at the 



International Maria Yudina Competition in St. Petersburg), Arthur Ancelle performed on major interna- 
tional stages: Carnegie Hall (New York), Moscow’s and St. Petersburg’s Philharmonic Halls, Wigmore 
Hall (London), the Kennedy Center (Washington), Salle Gaveau (Paris). His repertoire ranges from 
the Baroque era to contemporary French (Hersant, Mantovani) and American composers, such as Rze- 
wski, Currier, Corigliano. 

As a piano duet with Ludmila Berlinskaya, he is invited to the Sommets Musicaux in Gstaad, 

Pianofolies (Le Touquet), the December Nights Festival (Moscow), the Tokyo Spring Festival, play- 
ing with several orchestras in Europe and Asia including Saint Petersburg Philharmonic Orchestra. His 
transcription for two pianos of Tchaikovsky’s famous Francesca da Rimini was recorded by Saphir 
Productions (4 Stars BBC Music Magazine, 5 Diapasons) and published by P. Jurgenson, historic pub- 
lisher of the composer. In 2014, Le Chant du Monde published his original suite for two pianos from 
Prokofiev’s ballet Romeo and Juliet, which was recorded for Melodiya. This album marked the come 
back of the great Russian company to recording production; it has received numerous awards from 
the international press (5 stars Fono Forum, 4 Quavers Pizzicato, Pianiste Maestro, 4 stars Classica...). 

Arthur Ancelle is currently artistic director of the festival La Clé des Portes, founded in the heart 
of the Loire Valley, a region listed as a UNESCO heritage site. 

Firma Melodiya was established in 1964 and combined the sound recording studios and record 
factories of Moscow, Leningrad, Tallinn, Riga, Vilnius, Tbilisi, Alma-Ata and Tashkent. Being the major 

label for sound recording and mass production of records in the territory of the former USSR, Melodiya 
was and still is well known not only in the former Soviet republics but also worldwide. 

Firma Melodiya has captured the sound history of the 20" century in very diverse genres — from 
classical to popular music, from folklore to children’s music, — and collected together masterpieces 
of world art performed by prominent Soviet artists, ensembles, orchestras and music theatres. 

Melodiya’s most ambitious project realized in the Soviet years was perhaps the one associated with 
the USSR State Academic Symphony Orchestra and its leader Evgeny Svetlanov, which is The Antho- 
logy of Russian Symphonic Music. Today it’s difficult to think of a more monumental series ever real- 
ized in the world practice of sound recording. The making of it took over 25 years! Hundreds of hours 
of Russian music of the 19" and 20" centuries, including not only the world famous pieces by Glinka, 
Tchaikovsky, Borodin, Rimsky-Korsakov, Mussorgsky, Rachmaninoff, Scriabin and Stravinsky, but 

also recordings of all orchestral works by Dargomyzhsky, Balakirev, Glazunov and many others. 
The recordings that were little known or forgotten in the Soviet period and recently released on 

Melodiya can be considered re-discovered. The departure of one of the most prominent domestic con- 
ductors Kirill Kondrashin abroad in 1978 led to the ban on re-release of his records. He was the first 
conductor in this country to record all symphonies by Gustav Mahler and Dmitri Shostakovich which 

never saw the light of day in the Soviet Union. Their release on CD was definitely a major event for 

the Russian music industry. 
In 2013, Melodiya revived the production of vinyl records and presented a number of limited edi- 

tions of unique archival recordings to the music world. At the same time, following of the fundamental 
principles of its work that is keeping abreast with the times Melodiya has presented 700 albums with its 
recordings in the iTunes media library regularly bringing new digital releases to music lovers. Within 
the same span of time, twelve Melodiya releases were finalists of the prestigious international [CMA 

awards with four of them becoming winners of the prize. 
Firma Melodiya today is a modern enterprise, confident player in the Russian and world markets 

and active partner of foreign companies. Melodiya’s nearest plans include further re-releases of the 
most valuable recordings from its vaults and joint projects with some of the leading musicians of the 

21* century. 

YAMAHA grand pianos 
Honoring of the traditions doesn’t imply the rejection of innovations. On the contrary, search for 

new ideas on the way to perfection, especially perfection of the sound, takes its beginning in the best tra- 
ditions of grand pianos manufacturing. Yamaha masters constantly strive to one thing — the unique voice 
of the instrument, as this especial weapon gives inspiration and freedom of self-expression to the pianist. 

There is no need to prove the perfect quality of grand piano CFX, the fact that it is the decora- 
tion of scenes of the best concert halls and famous universities of the world, is the official grand piano 
of many international piano competitions and festivals speaks for itself. 

The company Yamaha produces grand pianos for over a century. What is the secret of beautiful 
sound and a comfortable keyboard? To answer this question, Yamaha masters have gathered a large 
amount of knowledge and skills in the grand piano production, have built relationships with outstanding 
musicians: Sviatoslav Richter, Glenn Gould, Christoph Eschenbach, Maria Joao Pires, Denis Matsuev, 

who gave them valuable advice. 
The pledge of the highest quality of Yamaha grand pianos is in advanced technology, well thought- 

out design, as well as in rich experience of masters, accumulated over more than a century of existence 
of the company. Yamaha, never resting on its laurels, is always striving for perfection of sound, and 
in this purpose uses the whole range of possibilities, both technical and professional. 

For example, the path from idea to realization of a new model of a concert grand piano YAMAHA 
CFX took 19 years. Yamaha specialists investigated the vibration of the body, the soundboard, frame, 
strings. Overtone of each note was designed with the help of special computer programs, and ultra-fast 
shooting was used to study the interaction of strings with hammers. Mechanical and physical processes, 
which fundamentally affect the sound production processes, were carefully examined. 



It is in the harmony of all the grand piano components (frame, soundboard, strings and mecha- 
nics) is the secret of the formation of a unique, rich and clear sound. For perfect sound it is necessary 
to achieve the ideal coordination of all design elements at a stage of the piano development. To extract 
the desired sound from the instrument, it should be seen as a holistic living organism. 

But even after the work on the instrument is completed, the company takes charge of it for a long 

time to assure that it remains in excellent condition, paying due attention to its maintenance. The com- 
pany founded the Academy of Yamaha piano masters in its native city of Hamamatsu to educate and 
prepare high quality piano masters. Within four years, the future tuners comprehend skills and culture 
of tuning instruments. They help to open the individual character of the instrument, make it sound, add 

new colors and sound nuances. 
According to piano master of the company Yamaha Music, Mr. Masahiro Michimoto, who pre- 

pared Yamaha grand piano for disc record: “There is nothing minor in process of preparation of a piano 
to performance, every detail matters. Piano master must not only understand the style of compositions 
performed, but also to feel ‘heart beating’ of artists, make instruments sound in unison. I hope that we 

actually achieved this, working on this disc.” 
Corporation Yamaha Music is one of the oldest in the world, founded in 1887 by a young 

entrepreneur Torakusu Yamaha. After a brilliant start — in 1904 piano and organ Yamaha 
have won the Grand Prix at the International Exhibition in St. Louis — the company conti- 
nued its movement towards popularity. Today the company is a recognized leader in a variety of areas, 
ranging from the production of musical instruments, professional audio equipment, consumer audio and 
video products to information technology and media services. 

The company Yamaha Music, which has 42 offices worldwide, is known for its active 

social position. Fund YAMAHA (YAMAHA Foundation), which supports worldwide educa- 
tion programs, is a part of corporation. “Artistic Service centers,” serving both world-class ar- 
tists and beginning talented musicians, are established in world’s cultural capitals: New York, London, 
Beijing, Tokyo, and Moscow. 

The company Yamaha Music cherishes and is proud of close relationships with prominent Rus- 
sian musicians — Sviatoslav Richter, under the creative direction of whom the company managed 
to achieve the perfect sound of a concert grand piano YAMAHA, Mstislav Rostropovich, who took an 
active part in the educational programs of the Fund YAMAHA, Denis Matsuev, who has been the “Artist 
of YAMAHA” for many years. 

Support for the Russian musical culture and promoting its development is one of prio- 
rity directions of the Yamaha Music, but cooperation with educational and cultural organizations is 
a special honor and opportunity for the company to contribute to the education and support of the young 
generation of outstanding Russian performing school. HARAS yaniaha com 

In the very heart of the Loire Valley, UNESCO World heritage, in the country of the castles of the 
kings of France (Amboise, Blois, Chambord, Chenonceaux), the International Music Festival La Clé des 

Portes (Key to the Doors) welcomes you every year at the end of August. 
Founded in 2013 and helmed by the art directors Ludmila Berlinskaya and Arthur Ancelle, La Clé 

des Portes festival offers a rich and original program, the theme of which changes every year, introdu- 
cing the popular and rare masterpieces performed by orchestras, soloists, and performers of chamber 
music, from the works in baroque to the contemporary interpretations, exposing listeners to new music 

styles. 
La Clé des Portes festival proudly welcomes the world-renowned performers, such as Gerard 

Caussé, Alexander Rudin, and Gilles Apap and seeks to promote the fledgling talents by offering 
the young musicians an opportunity to express themselves as soloists or share the stage with the great 

names in the music world. 
Since September 2014, La Clé des Portes has become a recognized association in the world of cul- 

ture, which, besides the organization of the festival of the same name, is also involved in the organiza- 

tion of various cultural events, and the participation in the production of this disc is an example of this. 
Pascal Germond 

President / Representative Director of the festival 
www.lacledesportes-festival.com 

I would like to warmly thank Firma Me/odiya for trusting me with this project, especially Andrey 
Krichevskiy, Natalia Petushina and Anastasia Yakovleva. 

I particularly thank Dr. Marc-Olivier Falcone, without whom I probably wouldn’t have got so ra- 

pidly the use of my right hand back and be able to record this disc. 
A huge thank you to Oksana Levko for her help and for her understanding, kindness and generosity. 
Thank you to Jean-Martial Golaz for his great artistic direction; thank you to Massahiro Michimoto 

for his precious help as a technician, but mostly as a musician. 
Finally, thank you to those whose support, presence, actions were essential for this recording: 

Ludmila Berlinskaya, Pascal and Valérie Germond, Katya Kabutnikova, Catherine Laffargue, Edgar 

Mikaelian, Kui Zhang, Elena Rybchevskaya-Kravchenko and of course my parents. 
Arthur Ancelle 

Firma Melodiya and Arthur Ancelle express special thanks to Macha Matalaeva for her help in 
translation and preparation of materials of the booklet in French. 
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En hommage à Henri Dutilleux et à ma grand-mère Colette, 
tous les deux nés en janvier 1916. 

Nous en sommes arrivés à parler de Chopin par un biais inattendu. 
Henri Dutilleux venait de signer une pétition qui concernait l’Hôtel Lambert, à deux pas de chez 

lui. On parla de cette magnifique demeure de l’Ile Saint Louis à Paris, qui avait été pendant un temps, au 
XIX’ siècle, un véritable centre politique, culturel et social polonais depuis son acquisition par le prince 

Czartoryski, sur les conseils d’Eugène Delacroix. 
Ce dernier était un ami proche du peintre Constant Dutilleux, arrière-grand-père du compositeur, 

et à la mort de Delacroix, c’est lui qui hérita du fameux tableau inachevé de George Sand assise près 
de Frédéric Chopin à Nohant. Pourquoi n’était-il pas resté dans sa famille, pourquoi le tableau avait-il été 
coupé en deux, Henri Dutilleux n’en savait rien mais jurait qu’il était inconcevable que son aïeul ait pu 

attenter à l’unité de cette toile. 
Frédéric Chopin venait régulièrement à l’Hôtel Lambert et composa plusieurs polonaises à l’occasion 

de fêtes données en ce lieu. On pouvait également y croiser le poète Adam Mickiewicz, dont les œuvres 
poétiques semblent avoir été une inspiration particulière pour les Ballades gravées sur ce disque. 

« J'aime tant Chopin » me confia Dutilleux. Au-delà de son amour manifesté avec tant de spontanéité 
et d’humilité, il disait apprécier la fluidité d’écriture, les prises de risques harmoniques et la grande 
qualité mélodique, et particulièrement l’idée de forme musicale des Ballades, même si leurs structures 
étaient restées conventionnelles. Il avouait en revanche son incompréhension devant les hésitations, 
les revirements, et surtout une forme de dilettantisme de Chopin concernant la relecture des épreuves 
envoyées par les éditeurs. Il est vrai qu’Henri Dutilleux est connu pour l’extrême précision de son écriture 

et de ses idées musicales. 
Je me demandais si ce genre de différences ne tenait pas au fait que Chopin était autant interprète 

que compositeur. Il m’a toujours semblé que les compositeurs-interprètes avaient un regard peut-être 
plus distant sur leurs œuvres, lié justement à leur expérience d’interprétation en public, qui ouvre la voie 
à une vérité plus immédiate, moins figée, en somme l’addition véritable de deux créations, celle — écrite — 

du compositeur, et celle — transcendée — de l’interprète. 
Après tout, il arrivait à Scriabine de terminer sur un accord majeur au piano une œuvre qu’il avait 

conclue en mineur sur le papier ; Rachmaninov pouvait également prendre des libertés importantes lors 

de l’interprétation de ses propres compositions en concert... 
L'enregistrement des quatre Ballades de Chopin a été l’occasion de me plonger dans les nombreuses 

différences existant entre les éditions, d’essayer d’en comprendre l’origine et de faire des choix 
d'interprétation. Ces disparités proviennent des diverses sources à notre disposition : les manuscrits 
de Chopin, mais également les premières éditions françaises, allemandes et anglaises qu’il était censé 



corriger, et même certaines partitions d’élèves annotées de sa main. Son écriture manuscrite prête parfois 
à confusion, les éditeurs faisaient souvent des erreurs, que Chopin remarquait ou non, la vision qu’il avait 

de ses propres œuvres évoluait avec le temps, et il pouvait apporter au fur et à mesure des modifications 
pouvant sembler définitives ou ponctuelles. 

L'absence d’une source unique entièrement fiable a conduit à des divergences de compréhension, 
certains éditeurs prenant, par la suite, la liberté d’interpréter à leur guise les contradictions apparentes 
de certaines sources données. 

La plupart de ces différences peuvent sembler mineures à l’auditeur, voire inaudibles — tenues 
de notes, plénitude de certaines harmonies — mais même celles-ci peuvent changer nettement 
l'interprétation en ce qu’elles poussent l’interprète à changer le souffle, le rythme, voire la couleur de la 
phrase par le seul fait d’une note répétée ou non. 

Ainsi, dans la partie centrale de la 2°" Ballade, la tenue ou la répétition de certains accords peut 
changer l’élan général ; dans la /°* Ballade, la tension dans la montée avant l’arrivée lumineuse de la 
tonalité de la majeur pour la réexposition du 2°" thème, est exprimée différemment si l’accord de la main 
gauche est répété sur chaque 3°" temps ou non. 

D’autres sont bien plus nettes, je pense notamment à des différences aussi évidentes que de mineur 
à majeur et inversement. Par exemple, dans la 4°” Ballade, juste avant que l’on entende le thème 
de l’introduction à nouveau cité en la majeur, la progression harmonique de la mesure 124 offre une 
couleur véritablement nouvelle, maintenant qu’il est admis que Chopin souhaitait un do bécarre et non 
bémol sur la dominante de la bémol majeur. 

Mais enregistrer ces Ballades était surtout un défi, et l’occasion de proposer ma vision d’interprète 
de la musique de Frédéric Chopin. 

Quelle que soit l’œuvre que l’on joue, on doit lui donner une fraîcheur dans les intentions, dans 
les sonorités, dans les silences, en somme, on doit lui donner la fraîcheur de la nouveauté. C’est 

particulièrement difficile lorsqu'il s’agit de chefs-d’ceuvre comme les Ballades de Chopin, parmi les 
pièces les plus jouées au monde et déjà défendues par tant de grands interprètes, et qu’on se pose comme 
condition d’être le plus fidèle possible au texte. 

Les témoignages qui nous sont parvenus s’accordent à dire que Chopin dépassait rarement 
la nuance « forte » alors qu’il écrivait parfois fortissimo ou fff, mais qu’il était capable de trouver mille 
couleurs au clavier, entre pianissimo et mezzo forte. De même, Schumann rapporte que Chopin aimait 
jouer l’ouverture de sa seconde Ballade, mais qu’il s’arrêtait la plupart du temps avant le Presto con 
fuoco... Il est connu qu’il prisait peu la scène, à l’opposé de Franz Liszt, et qu’il préférait se confier 
musicalement de façon bien plus intime ; ce qui ne l’empêchait pas d’écrire un large éventail 
d’indications de tempéraments, où les expressions « appassionato » et « il più forte possibile » avaient 

largement leur place. 

Ce paradoxe est une indication sur le caractère de Chopin et plutôt un rappel sur ce qu’il est 
primordial de retenir lorsqu’on interpréte sa musique. En ce qui me concerne, je m’attache en premier lieu 
à l’atmosphére régnant dans ces pièces, à ce que celles-ci me racontent. Bien qu’il soit tentant de s’écouter 
jouer en profitant du génie mélodique et harmonique de Chopin, j’ai rapidement été convaincu qu’il 
fallait, en quelque sorte, me faire violence en jouant sa musique et préserver l’unité des phrases, garder 
la compacité de ses œuvres au nom de leur puissance évocatrice et narrative. Il m’apparaît qu’il est plus 

facile ainsi de donner un sens à chaque note. 
La présence dans un même programme de la musique de Dutilleux et de celle de Chopin est assez 

inhabituelle, par le jeu des associations — on associe par exemple volontiers Dutilleux à Messiaen, 
Debussy, voire Roussel ou Berlioz — ou des contrastes. Je ne les ai pourtant pas associés sur ce disque 
de manière fortuite. Il existe notamment de nombreuses correspondances culturelles (Dutilleux a des 
ascendances polonaises par son grand-père, Julien Koszul), géographiques (ce sont par exemple deux 
parisiens d’adoption), musicales (tous les chemins mènent à Bach !). Mais j’ai toujours été frappé par 
le fait que ce sont deux « révoltés ». Leur révolte n’est peut-être pas véritablement assumée, dans les 
intentions ou les titres des œuvres, mais il me paraît difficile de passer à côté de cet aspect de leur musique. 
Chopin exprime à l’endroit du destin de sa Pologne natale nostalgie et douleur ; Dutilleux quant à lui 
ne peut s’empêcher un sentiment de culpabilité et d’interrogation face aux souffrances des Hommes. 
Il ne s’agit sans doute pas chez Dutilleux d’une révolte à l’engagement politique (il cite en exemple 
le Thrène à la mémoire des victimes d'Hiroshima de Krzystof Penderecki lors d’un entretien avec Martine 
Cadieu), bien que sa musique ne soit pas non plus dénuée de violence ni de textes évocateurs, comme 
dans The Shadows of Time, où la partie centrale est un hommage douloureux à Anne Franck et aux enfants 
victimes de la seconde guerre mondiale. Il avait pourtant tendance à minimiser sa participation au Front 
National des Musiciens — organe de la résistance française — ou sa part active à la libération du pianiste 
argentin Miguel Angel Estrella. On peut également mentionner ses Trois sonnets de Jean Cassou pour 
baryton et piano (ou orchestre) dont le premier, La Geôle, fut composé sous l’occupation allemande tandis 
que le poète était incarcéré et le frère du compositeur — dédicataire de l’œuvre — également. 

J'ai découvert la musique d’Henri Dutilleux assez tardivement, lorsque j’avais 18 ans, par le biais 
de sa sonate pour piano et cette musique m’a immédiatement paru familière. Son langage fluide et d’une 
grande clarté donne à sa musique une fraîcheur toujours renouvelée. 

Dutilleux, d’après les interviews et entretiens que j’ai pu lire, eut longtemps assez peu 
de considération pour cette grande sonate qu’il appelait avec une réticence non dénuée de fatalité son 
opus 1 (rappelons que ses œuvres ne comportent pas de numérotation). Il me confia que son attachement 
était plutôt sentimental (elle est dédiée à son épouse, la pianiste Geneviève Joy), et parce que certains 
passages, notamment les quatre dernières pages du premier mouvement, préfiguraient en quelque sorte 

la suite de son écriture musicale. 



Henri Dutilleux attachait une grande importance au respect de toutes ses indications, de nuances, 
de phrasés, de tempi, et l’on pourrait croire que la marge de manœuvre interprétative est assez réduite, 
tant son écriture est précise dans ses intentions. En réalité, c’est plutôt l’inverse, car une fois son écriture 
« digérée », une fois la forme acquise — comme pour chaque œuvre musicale en réalité — la parole peut 
se libérer avec infiniment plus de couleurs et de sens. 

Cette sonate pour piano m’est particulièrement chère, elle m’accompagne depuis de nombreuses 
années, sur plusieurs continents, de petites églises de village à de grandes salles de métropoles ; 
elle semble d’ailleurs attachée à mes meilleures anecdotes de concerts et je l’ai interprétée dans des 
conditions extrêmes, dans le noir total, sur un piano qui n’avait pas suffisamment de touches pour 
la jouer, sur une scène qui tangue, par moins de 10° C, avec 40 ° C de fièvre. Et c’est grâce à elle que 
j'ai fait la connaissance d’Henri Dutilleux. 

Jaime particulièrement le début, direct, sans préambule, comme si l’on prenait l’histoire en cours 
de route. L’interpréte entre immédiatement dans le récit porté par une ligne mélodique à laquelle il faut 
s’accrocher en raison des nombreux changements de chiffrage de mesure... Dès les premières notes, et 
jusqu’à la fin, on est porté par une grande énergie et choyé par une infinité de couleurs. J’ai souvent été 
frappé par l’extraordinaire réception de cette œuvre par tous les publics, quelle que soit leur proximité 
avec un langage musical moderne : l’élan, l’énergie, l’amour et la poésie présents dans cette sonate 
transcendent les codes et parlent au cœur directement. 

On peut en dire autant des trois Préludes pour piano. Si l’on peut regretter que Dutilleux ait si peu 
écrit pour le piano — Yvonne Loriod lui faisait remarquer qu’il n’avait jamais écrit de concerto pour piano 
à l’intention de Geneviève Joy ! — on ne peut que s’incliner devant la puissance émotionnelle transmise 
par chacune de ses pièces. L’une des particularités du génie d’Henri Dutilleux tient d’ailleurs pour moi 
à une chose simple : on est séduit dès la première écoute et à la centième également ! 

Un lien plus « familial » m’attache également à Henri Dutilleux : ma grand-mère, Colette, et lui 
sont nés à quelques heures d’intervalles en janvier 1916 ! Je ne serais sans doute pas pianiste sans cette 
merveilleuse grand-mère, qui a notamment passé tant d’heures à mes côtés à décortiquer la sonate de celui 
qu’elle appelait, avec un ton rempli de joie enfantine et d’autodérision, son « jumeau ». Elle, dont la mère 
cantatrice enchanta ce même Henri Dutilleux dans Pelléas et Mélisande, ainsi qu’il me le raconta... 

Arthur Ancelle 

Frédéric Chopin était un artiste de génie qui a profondément marqué l’évolution de la musique 
du monde entier et a reflété dans son œuvre un grand nombre d’idées nouvelles. Maitrisant toutes les 
ressources expressives de l’art du piano, Chopin a su élargir à l’infini les capacités artistiques de cet 

instrument. 

Peut-on citer un autre compositeur dont la musique pourrait égaler celle de Chopin en ce qui 
concerne la capacité d’atteindre instantanément et profondément le public ? De nombreuses personnes, 
tant parmi les musiciens professionnels qui apprécient l’œuvre de ce compositeur, que parmi les gens 
indifférents à l’art de la musique, sont très sensibles émotionnellement à la musique de Chopin. Le grand 
compositeur allemand Robert Schumann retrouvait dans la musique de Chopin « Le rêve, la grâce, la spi- 
ritualité », « la fougue et la noblesse », et même « la haine et l'impétuosité ». 

La musique de Chopin, porte l’empreinte, d’une part, de la richesse de l’identité nationale, et d’autre 
part, de la grâce et le raffinement des salons aristocratiques. Or, en dépit de ses moyens d’expression 
raffinés, l’œuvre de Chopin n’est jamais dépourvue de sérieux, sa musique véhicule la force de la pensée 

et des sentiments si puissante que le public en est bouleversé. 
La ballade est l’un des genres de prédilection de l’art romantique. Dans la musique, c’est Schubert qui 

l'utilise pour la première fois dans son œuvre vocale Le Roi des aulnes. Chopin, lui, a créé la ballade instru- 
mentale. En dix ans, entre le début des années 1830 et le début des années 1840, il a créé quatre ballades. 

Le développement dramatique qui dévoile une sorte de « sujet » de chaque ballade est mis en relief 
par des moyens musicaux, de sorte qu’aucun programme littéraire n’est nécessaire. Le contenu des bal- 
lades, les images qu’elles véhiculent ont les mêmes sources que le reste de l’œuvre de Chopin : les 
réflexions à propos de son pays d’origine et les héros de celui-ci, de son passé dans l’histoire et de son 
destin tragique actuel, de ce que l’avenir lui prépare. Le genre de ballade suppose que ces réflexions 
se concrétisent dans des motifs épiques, dramatiques et lyriques dont l’interaction trace le « sujet » 

de chaque ballade qui a chacune sa propre structure. 

Les contemporains considéraient le compositeur français Henri Dutilleux comme étant un roman- 

tique qui s’exprimait dans le langage du XX siècle. 
L'œuvre du jeune Dutilleux porte l'empreinte d’une forte influence de Debussy et Ravel. Mais déjà 

dans les œuvres de cette période on peut distinguer des traits témoignant d’une maturité artistique, des 
traits propres aux compositeurs du nord de la France, successeurs de la tradition polyphonique néerlan- 
daise, à savoir : le laconisme des moyens d’expression, la rigueur du dessin mélodique dissipant le flux 

harmonique riche en couleurs. 
Son premier grand succès professionnel date de la fin des années 1940 et vient avec la création de la 

Sonate pour piano. Dutilleux l’a créé en 1948 et l’a dédiée à son épouse, Geneviève Joy qui l’a interprétée 
pour la première fois à la Société nationale de musique. « C’est une œuvre de transition, — a écrit le com- 
positeur par la suite, — mais je pourrais le considérer comme op. I », précisant que c’est a partir de la 

Sonate qu’apparaissent dans son œuvre des constantes, des lignes de force. 
La Sonate a une structure monumentale tripartite, marquée par le style pianistique romantique et 

une approche polyphonique. 



Depuis les années 1970, le compositeur a commencé à beaucoup travailler dans le genre de la 
musique instrumentale de chambre. C’est ainsi qu’apparaissent les préludes pour piano D'ombre et 
de silence (1973), Sur un même accord (1977), Le jeu des contraires (1988). 

Le compositeur a écrit dans les années 1970 que lorsqu'il commençait une nouvelle œuvre, il ne 
se sentait vraiment heureux qu’au stade du travail où le processus de la création l’absorbait pleinement. 
Il ajoutait que pour atteindre cette plénitude, il lui fallait se battre constamment contre la dispersion de la 
conscience, contre le bruit de l’agitation de la vie quotidienne. Il se demandait comment une époque aussi 
bruyante et tumultueuse que l’époque contemporaine pouvait donner naissance à autant de musique... 

tandis qu’un compositeur a besoin de silence pour réfléchir sur la sienne. 

ARTHUR ANCELLE 
Issu d’une longue lignée d’artistes, marquée par l’art lyrique et le théâtre, Arthur Ancelle commence 

le piano à trois ans à Paris. Formé à l’harmonie puis aux diverses disciplines musicales dès l’âge de sept 
ans, il poursuit son éducation pianistique également en Suisse et aux Etats-Unis, auprès de Mira Yevtich, 

Ramzi Yassa ou Igor Lazko. 
Titulaire de diplômes de musique de chambre, de pédagogie et d’écriture, 1l obtient son Diplôme 

de Concertiste à l'Ecole Normale de Musique de Paris, dans la classe de Ludmila Berlinskaïa, avec 
laquelle il forme un duo de pianos depuis 2011. 

Lauréat de nombreux concours internationaux (Australie, France, Espagne, Bulgarie, Russie, Italie), 

récipiendaire de plusieurs prix spéciaux pour l’interprétation d’oeuvres du XX‘ siècle, comme lors du Con- 
cours International Maria Yudina de Saint-Pétersbourg, Arthur Ancelle est soliste des grandes scènes 
mondiales : Carnegie Hall (New York), Philharmonies de Moscou et Saint-Pétersbourg, Wigmore Hall 
(Londres), Kennedy Center (Washington), Salle Gaveau (Paris). Son répertoire s’étend de l’ère baroque 
aux contemporains français (Hersant, Mantovani) et américains, tels Rzewski, Currier, Corigliano. 

En duo avec Ludmila Berlinskaïa, il est l’invité des Sommets musicaux de Gstaad, des Pianofolies 

du Touquet, du Festival des Nuits de décembre de Moscou, du Tokyo Spring Festival, joue avec plusieurs 
orchestres en Europe et en Asie, dont l'Orchestre Philharmonique de Saint-Pétersbourg. Sa transcription 
pour deux pianos de Francesca da Rimini de Tchaïkovski enregistrée par le label Saphir Productions 
(4 Stars BBC Music Magazine, 5 Diapasons) a été publiée par P. Jurgenson, l’éditeur historique du com- 
positeur. En 2014, sa suite originale pour deux pianos tirée du ballet de Prokofiev, Roméo et Juliette, est 
parue chez Le Chant du Monde. Elle a été enregistrée pour Melodia, marquant le grand retour du label 
russe à la production d’enregistrements, pour un album qui a reçu de très nombreuses récompenses de la 
presse internationale (5 étoiles Fono Forum, 4 Croches Pizzicato, Pianiste Maestro, 4 étoiles Classica...). 

Arthur Ancelle est actuellement directeur artistique du festival La Clé des Portes fondé au cœur 
du Val de Loire, région classée au patrimoine de l'UNESCO. 

La maison de disques Melodia a été fondée en 1964, ayant réuni des studios d’enregistrement et des 
usines de production de disques de Moscou, Leningrad, Tallin, Riga, Vilnius, Tbilissi, Alma-Ata et Tach- 

kent. En sa qualité de l’entreprise principale d’enregistrement de musique et de production de disques 
sur le territoire de l’Union Soviétique, Melodia était, et reste toujours connue non seulement dans les 
anciennes républiques soviétiques, mais également dans le reste du monde. 

La maison de disques Melodia reflète l’histoire sonore du XX siècle dans toute la diversité des 
genres : variété, musique classique, folklore, musique pour enfants ; elle a réuni également les chefs- 
d’œuvre de l’art du monde entier interprétés par des artistes, ensembles, orchestre et théâtres musicaux 

soviétiques. 
Le projet probablement le plus grandiose que Melodia a effectué à l’époque soviétique concerne 

l'Orchestre symphonique de l’URSS et son chef Ievgueni Svetlanov. Il s’agit de l’Anthologie de la 
musique symphonique russe : il est difficile de trouver aujourd’hui une série plus monumentale qui aurait 
jamais été enregistré dans le monde entier. Sa création a pris 25 ans ! Des centaines d’heures de musique 
russe du XIX et du XX siècles parmi lesquelles il y a non seulement des œuvres célèbres de Glinka, Tchaï- 
kovski, Borodine, Rimski-Korsakov, Moussorgski, Rachmaninov, Scriabine, Stravinski, mais également 

les enregistrements de l’intégralité des œuvres pour orchestre de Dargomyjski, Balakirev, Glazounov et 
bien des autres. 

Grâce aux enregistrements effectués récemment, Melodia a fait découvrir de nouveau des œuvres 
méconnues ou oubliées lors de l’époque soviétique. Le départ à l’étranger de l’un des plus grands chefs 
d’orchestre soviétiques Kirill Kondrachine en 1978 a eu pour effet l’interdiction de la réédition de ses 
disques. Il était le premier en Russie à avoir effectué avec l’Orchestre philharmonique de Moscou l’enre- 
gistrement de l’intégralité des symphonies de Gustav Mahler et de Dmitri Chostakovitch qui n’ont jamais 
vu le jour en Union Soviétique dans la version complète. Leur édition sous forme de CD a incontestable- 
ment été un événement majeur dans l’industrie musicale russe. 

En 2013, la maison de disque Melodia a repris la production de disques vinyles, et notamment 
a présenté au public les éditions limitées d’enregistrements classiques des archives. En même temps, 
conformément à l’un des grands principes de son activité, celui de suivre toujours son temps, Melodia 
a mis sur i7unes 700 albums avec ses enregistrements et présente régulièrement au public de nouveaux 
enregistrements en format numérique. 

Les fruits de la production de la maison de disque Melodia ont été plusieurs fois décorés par des 
médias prestigieux consacrés à la musique classique, ainsi que par des prix dans le domaine de la musique 
classique. Au total, dans les années 2011-2015 des enregistrements de la maison de disques Melodia ont 
reçu plus de 15 prix des magazines Diapason, Classica, Clef de ResMusica (2012), Pizzicato (2012), ainsi 
que 5 étoiles du magazine Musica. Au cours de la même période, 12 éditions de Melodia ont été finalistes 
du prix musical international de renom ICMA, et quatre fois ce prix a été décerné a Melodia. 



Aujourd’hui, la maison de disques Melodia est une entreprise moderne qui se sent en confiance sur 
le marché russe et mondial de l’enregistrement de musique, elle collabore avec succès avec des parte- 
naires étrangers. Dans le futur proche, Melodia envisage de continuer la réédition des enregistrements les 
plus précieux de ses archives, ainsi que de réaliser des projets communs avec les plus grands musiciens 

du XXI siècle. 

Pianos YAMAHA 

Le respect des traditions ne suppose pas du tout le refus de l’esprit novateur. Au contraire, dans les 
meilleures traditions de fabrication des pianos, la recherche des nouvelles idées sur la voie de la per- 
fection, à savoir, de la perfection du son. La voix unique de l’instrument — voici une chose, qui aspire 

constamment les maîtres de Yamaha, en effet, notamment cette qualité unique offre au pianiste l’inspira- 

tion et la liberté de s’exprimer. 
Une preuve principale de la perfection de qualité du piano CFX est ce fait qu’il embellit les scènes 

des meilleures salles de concerts et des établissements d’enseignement célèbres du monde, et qu’il est 
le piano officiel de nombreux concours et des festivals internationaux de piano. 

La compagnie Yamaha produit les pianos depuis plus d’un siècle. Quel est le secret de la belle sono- 
rité et du clavier confortable ? Dans les recherches des réponses à ces questions, les maîtres de Yamaha 
ont accumulé une grande quantité de connaissances et de compétences dans la production de piano, 
et établissaient des relations avec les musiciens éminents: Sviatoslav Richter, Glenn Gould, Christoph 
Eschenbach, Maria Jouan Pires, Denis Matsuev, et recevaient de leur part des conseils précieux. 

Les garants de la plus haute qualité des pianos Yamaha sont les technologies avancées, la conception 
soigneusement examinée du piano, ainsi qu’une riche expérience des maîtres accumulée depuis plus d’un 
siècle d’existence de la compagnie Yamaha, ne jamais se reposer sur les lauriers, rechercher toujours la per- 
fection du son, et sur cette voie utiliser tout le spectre de possibilités techniques, ainsi que professionnelles. 

Ainsi, par exemple, le chemin de l’idée à la réalisation d’un nouveau modèle du piano de concert 
YAMAHA CFX a fait 19 ans. Les spécialistes de Yamaha ont examiné les vibrations du corps, de la table 
d’harmonie de résonance, du cadre, des cordes. Avec l’aide des programmes informatiques spéciaux, 
l’harmonique pour chaque note était projetée, et pour étudier l’interaction des cordes avec les marteaux, 
la prise du film supersonique était utilisée. Les processus mécaniques et physiques qui influencent fonda- 
mentalement la production sonore, ont été examinés soigneusement. 

C’est notamment dans l’harmonie de tous les composants du piano (barrage, table d'harmonie, 
cordes et mécanique) qu’il y a le secret de la formation d’un son unique, savoureux et clair. Pour le son 
parfait, il est nécessaire d’obtenir, encore à un stade de développement du piano, la coordination idéale 
de tous les éléments de sa structure. Pour donner à l’instrument le son souhaité, il faut le percevoir comme 

un organisme intègre vivant. 

Mais même après que l’instrument soit terminé, la compagnie prend soin de ce qu’il reste long- 
temps dans un état excellent, en faisant une attention particulière à son entretien. Pour la formation des 
maîtres de piano de haute qualité, la compagnie a fondé l’Académie des maîtres de piano Yamaha dans 
sa ville natale Hamamatsu. Pendant quatre ans, les futurs accordeurs apprennent la maîtrise et la culture 
de réglage des instruments. Notamment, ils aident à découvrir le caractère individuel de l’instrument, 

à l’obliger à émettre un son, à ajouter les nouvelles couleurs et les nuances sonores. 
Selon le maître de piano de la compagnie Yamaha Music M. Masahiro Michimoto, qui a préparé 

le piano Yamaha pour enregistrer le disque, « dans la préparation du piano pour le fonctionnement, il 
n'y a rien de secondaire, chaque détail est important. Le maître de piano doit non seulement comprendre 
la stylistique des œuvres réalisées, mais aussi sentir le “ battement des coeurs ” des interprètes, obliger 
les instruments à émettre un son à bunisson avec eux. J'espère que dans le travail sur ce disque, nous 

avont réussi, en effet ». 
La corporation Yamaha Music, une des plus anciennes corporation dans le monde, est fondée 

en 1887 par le jeune entrepreneur Torakusu Yamaha. Après un brillant début en 1904, le piano et l’orgue 
Yamaha ont remporté le Grand prix à l’Exposition internationale de Saint-Louis la compagnie a pour- 
suivi son mouvement vers la popularité. Aujourd’hui, la compagnie est le leader reconnu dans de divers 
domaines, à partir de la production des instruments de musique, du matériel audio professionnel, de la 
production audio et vidéo et en finissant par les technologies de l’information et les services de médias. 

La compagnie Yamaha Music, qui dispose de 42 représentations dans le monde entier, est connue 
par sa position sociale active. Le Fonds YAMAHA, qui soutient les programmes d’éducation à travers 
le monde entier, entre dans la corporation (YAMAHA Foundation). Dans les capitales mondiales cultu- 
relles New York, Londres, Pékin, Tokyo, Moscou — il y a les « Centres artistiques de service », qui servent 
les artistes de classe mondiale, ainsi que les débutants talentueux. 

La compagnie Yamaha Music est fière et tient beaucoup aux relations étroites avec les musiciens 
russes de premier plan Sviatoslav Richter, sous la direction créatrice duquel la compagnie a réussi 
à obtenir le son parfait du piano de concert YAMAHA, Mstislav Rostropovitch qui a participé activement 
dans les programmes éducatifs du Fonds YAMAHA, Denis Matsuev, qui est un « Artiste de YAMAHA » 

depuis plusieurs années. 
Le soutien de la culture Russe musicale et l’assistance à son développement est une des directions 

prioritaires de Yamaha Music, et la coopération avec les organisations de formation et culturelles, c’est 
l’honneur spécial et la possibilité pour la compagnie d’apporter sa contribution dans l’éducation et le sou- 

tien de la jeune génération de l’école éminente de musiciens de la Russie. 
http://ru.yamaha.com 
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Au cœur de la vallée de la Loire, classée au patrimoine mondial de |’ UNESCO, au pays des cha- 

teaux des rois de France (Amboise, Blois, Chambord, Chenonceau) le festival international de musique 

La Clé des Portes vous accueille chaque année fin août. 
Créé en 2013 et placé sous la direction artistique de Ludmila Berlinskaïa et Arthur Ancelle, La Clé 

des Portes propose une programmation riche et audacieuse dont la thématique change chaque année, 
proposant chefs d’œuvre populaires et raretés dans les répertoires orchestraux, solistes et de musique 
de chambre, du baroque au contemporain, avec des ouvertures sur d’autres styles de musique. 

La Clé des Portes est fière d’accueillir des artistes de renommée internationale tels Gérard Caussé, 

Alexandre Roudine ou Gilles Apap, mais également se fait un devoir de promouvoir les talents de demain 
en offrant à de jeunes artistes la possibilité de s’exprimer en soliste ou de partager la scène avec de grands 

noms de la musique. 
Depuis septembre 2014, La Clé des Portes est devenue une association reconnue d’intérêt culturel 

qui, au-delà de l’organisation du festival éponyme, lui permet d’organiser diverses actions culturelles, 

la participation à la naissance de ce disque en étant un exemple. 
Pascal Germond 

Président / directeur délégué du festival 
www.lacledesportes-festival.com 

Je tiens à remercier chaleureusement le label Melodia de m’avoir témoigné une telle confiance pour 
ce projet, et particulièrement Andreï Kritchevski, Natalia Petouchina et Anastassya Iakovleva. 

Je remercie particulièrement le docteur Marc-Olivier Falcone, sans qui je n’aurais sans doute pas pu 

retrouver si vite l’usage de ma main droite et réaliser cet enregistrement. 
Un immense merci à Oksana Levko pour son aide, et surtout sa compréhension, sa gentillesse et 

sa générosité. 
Merci à Jean-Martial Golaz pour sa formidable direction artistique ; merci à Massahiro Michimoto 

pour son aide précieuse comme technicien, mais surtout en tant que musicien. 
Enfin, merci à ceux dont le soutien, la présence, les actions ont été indispensables à cet 

enregistrement : Ludmila Berlinskaïa, Pascal et Valérie Germond, Katia Kaboutnikova, Catherine 

Laffargue, Edgar Mikaelian, Kui Zhang, Elena Rybchevskaïa-Kravtchenko, et bien sûr mes parents. 
Arthur Ancelle 

Melodia et Arthur Ancelle tiennent à exprimer leurs remerciements particuliers à Macha 
Matalaev pour son aide précieuse dans l’élaboration et la traduction du contenu du livret en français. 



Dpexepuk Iionen (1810-1849) 
1.  baxxaza Ne 1 comb MHHop, cou. 23. . . 
2. Barxaxra Ne 2 Da maxop, cou. 38... . "Re 
3.  Barxaxa Ne 3 Jla-Oemomb Maxop, cou. 47 . . .. 

4. Banana Ne 4 da Munop, cou. 52. . . 

Aupu Jirornié (1916-2013) 
Conata 118 cboprenuano, cou. 1948 r. 

5. I. Allegro con moto. 
6. II. Mecua. Assez lent . 
7. Ill. Xopan u Bapuauuu. Large 

Tpu nperroxau 
8. «Tenb u 6ezmoneue» 
9. «Ha oùun akkopd» . ; 
10. «Hepa npomueononoxchocmeu» . 

OGmee Bpema: 72.42 

Aptyp Auce.ib, popmenuano 

3anuce B Ileppoii cryxmu Jloma 38yKko3anucu 26-29 maa 2015 r. 
3Bykopexuccep — )KaH-Mapruau Tomasz 

Doro — Peruxc bpoere 

Pexakrop — IT. JjoOppnukuna 

Jusañx — A. Kum 
Tlepesog: H. Ky3Heros (pyc.), H. Paruua (p.) 

TToceawyaemca Anpu JTiomuué u Moet 6babyuKe Konemm, 

poocodenHolm 6 saneape 1916 200a. 

Mpi 3aroBopwin 0 LLloneHe He0OXHJIAaHHO. 
Aupu JItoruiié TOJIEKO 4TO MOMMCal MeTHIMEO HO HOBOJY OTeJIA «/lambep», KOTOPEI HaxOMTCA 

B HECKOJIBKHX Warax oT ero oma. Mbr TOBOPAJIH 06 3TOM BeJIMKOJICMHOM 3JAHHH Ha OCTPOBE 
Cen-JIyu B Ilapwxe, koropoe B XIX Beke GBJIO HACTOSIHHM HOJHTH4ECKHM, OGIHECTBEHHBIM 

H KYJIBTYPHBIM TIOJIbCKHM IEHTPOM CO BpeMeHH ero IPHOGPETEHAA KHA3EM UapTopbiiickKHM 110 

coBeTy 2xeHa /[errakpya. 
Iocrexanä Gb GTH3KHM JpyroM xyA0%XHHKa KoHcTaHa /[IOTHHË, Hpareza KOMHO3HTOPa, 

H oCJIe CMePTH /lerakpya HMEHHO OH YHACJIeIOBAN 3HAMCHATHIA HEOKOHUCHHBIM HOPTpeT Kop 

Caxyx, cuxameñ parom c PperepukoM LoneHom B HoakHe. AHpu /THOTHË HOHATHA He HMeJ, rro4eMy 

KaPTHHA He OCTAJIACE B CeMbe H HIO4EMY OHa Oba paspe3aHa MOMOaM, HO KIIAJICA, YTO ETO Wey He MOT 

TIOCTYIMTb C TPOH3BeECHHeM HCKYCCTBA MIOXOOHBIM OCKOPOMTeJIbHbIM OGPa30M. 
Dpexepuk Ilonen perynapHo GBiBar B oTene «/lam6ep» MW HanHcay HO CJIy4arO HECKOJIbKO 

HIOJIOHE30B K OTMEUABIIIHMCA TaM COGBITHAM. TaM TakoKe MOXKHO ObLIO BCTpeTHTb IIO9Tà AJIaMa 

MuuKeBHUa, 4b COUMHEHHA, IOXOXKE, BIOXHOBMWIM Llonena Ha HarcaHyne Caswall. 
«A mak mo6m0 Lonena», — npnsHanca MHe /Iroruñë. Kpome cBoeii H106BH, BRICKA3aHHOÏ 

C TaKOÏ CIIOHTaHHOCTbIO H CMHMpeHHeM, OH TaKXK€ LCHHJI IJIABHOCTE CTHJIA, APKOCTb H HOBH3HY 
rapMOHHii, H BEJIHKOJIETIHE MEJIOMHA, B OCOOCHHOCTH HJIEIO My3bIKaJIbBHOM POPMBI Sasa, HECMOTPA 
Ha TO, YTO HX CTPYKTYPA OCTABAJIACE TPAMAALMOHHOË. OHHAKO OH HPH3HAJICA, YTO He MOHMMaeT 
IIOTIEHOBCKHX KOJIeOaHHi, 3aMEH B HOTHOM TeKCTe H AHJICHTAHTH3MA, IPOABJIEHHOTO KOMIIO3HTOPOM 
Ip PEJAKTHPOBAHAH CBOHX COuHHEHHË. B TO Bpems, Kak AHPH /[IHOTHËË H3BeCTEH ype3BE4a HO 

TOUHOCTBIO B 3alIMCH CBOHX MY3bIKaJIbHBIX HJICÏ. 
Mxe Bcerza GBUIO HHTEPeCHO, 4eM BBI3BAHA TaKaf CBOGOJIA B OOPAILIEHAH C HOTHBIM TEKCTOM y 

Ionexa. Bo3MoxHo Tem, aro Loner O61 KOMHO3HTOPOM-ucronHaTereM. MHe Bcerla Ka3aJIOCP, YTO 
TakHe KOMIIO3HTOPBI OGJIAJIaIOT Goyiee OTBIICUCHHBIM B3IVIAJOM Ha CBOH TIPOH3BCJICHHA, BEPOATHO H3- 
3a TOTO, YTO OHH HCHIOJHAIOT UX Hepex IyOJIAKOË, a 9TO OMIT, HPOKIAUBIBAIOILHË IYTE PaKTH4ECKH 
K CYMME JIBYX TBOpeHHii — OHOO, HAIHCAHHOTO KOMIIO3HTOPOM, H JIPYTOTO, MepeyaHHoro 

VCIIOJIHHTeJIEM. 
Kak Op Tam HM ObuIO, CkpsOHH HHOTIA 3aBepliall OHO H3 COOCTBEHHEIX HPOH3BCICHA 

M@KOPHBIM AKKOPJIOM Ha DOPTeTHAHO, XOTA B HOTAX y Hero ObLI MMHOPHbI AKKOPA; PaxMaHHHOB 

TAKXKE MOSBOJA CeOe 3HAYMTEJIBHbIC BOJIBHOCTH B HHTEPIIPETALHH COOCTBeCHHBIX COUMHEHHH. 
3amucb uerbipex Oamag IlloreHa CTala Id MCHA BO3MOXHOCTBIO  IOTPY3HTECA 

B MHOTOUHCJICHHBIE PA3IHAUI MEXKIY PEXAKIHAMH, IONPITATECH HOHATE UX IPOHCXOKJIEHHE 



H CJICJATR WHTeplipeTaTHBHbI BBIOOP. OTH Pa3IHAHA IPOHCXOUAT H3 pa3HbIX HCTOXHHKOB, 

UMEIOILHHXCAH B HallieM PaCTIOPHKEHAH: pyKkonucH Ionena, a Takxe riepBble PpaHIIy3CKHE, HEMEIIKHE 

ñ OpuTaHCKHe peak, B KOTOPBIE OH IPEMIONOKHTEIBHO BHOCHJI NIPABKH, à HEKOTOPBIE H3 ero 
PAHHHX YACHHUECKHX OITYCOB axKe CHAOXKEHBI ETO KOMMEHTAPHAMH. Ero r1o4epKk Mor GITE HEXETKHM, 

H H3JATEJTIH YACTO Tesla OOK, KoTopBle [Lorie 3aMeuar WIM HET, HO ero BHJIEHHE COOCTBEHHEIX 

paGOT 3BOJMIOIHHOHHPOBAJIO CO BPeMeHeM, H OH MOT BHOCHTE B HAX H3MCHCHHA, KOTOpbIe TAKXKE MOTI 

ObITb OKOHUATETBHBIMH WIM JIH0O CHYAAAHPIMH. 

OrcyTrcTBne eHHOTO HajlexKHOTO HCTOHHHKA IIPHBOHHJIO K PACXOKJIEHHAM, H TOTJA HEKOTOPBIE 
H3JATETIH TO CBOEMY YCMOTPEHHIO Pa3PellIAIH OYeBHIHbIe TIPOTHBOPEXHA MEXIY HMEBIHTHMHCA 

BAPHAHTAMH. 
BouIbUIMHCTBO 9THX PaA3IMAHA MOTYT HOKA3ATRCA CJIVINATEMEO HeSHaYMTeJIbHbIMH WIM JIaXKE 

HeECJIBIMIMMBIMH: 3AJPKAHHBIC HOTHI, HCIIOJIHEHHE OTJICJIBHBIX TAPMOHH, HO lake OHH MOTYT 

U3MEHHTB HHTEPIIPETALHIO TEM, KaK OHH 3ACTABJIAIOT HCIIONHATENA MCHATb JBIXAHHE, TEMN H Jake 

KOJIOPHCTHKY pa3El. 
Tak, B ueHTparsHoïñ uacru Bmopou Oantadbi, 3aepXKa WIM TOBTOPEHHE OTPEEMEHHEIX 

AKKOPJIOB MOTYT H3MeHHTb COU HMIYILC;, B /lepeoù Oamiade HarpæxkeHHe BOCXOKJIEHHA TIEpEJI 
TIOHBJIEHHEM APKOM MAXKOPHOÏ TOHAJIBHOCTH IPH MOBTOpe BTOPOH TEMBI BBIPAXKACTCH 110-PA3HOMY 

B 3ABHCHMOCTH OT TOTO, KaK 3BY4AT AKKOP/I B TPCTbeM TAKTE B IAPTHH JIEBOË PYKH. 
Jpyrue paszrnuns ropa3q0 Goree BaXHEBI. B 4acTHOCTH, TaKHe OUeBHJHBIE, KaK Mepexo OT 

Ma>KOpa K MHHOPY H Ha06OPOT. Hanpumep, B Yemeepmou baiade, HpAMO Tepe, TEMOÏ HHTPOIYKHHH, 

YKA3AHHYIO Kak «JIa MaxKOp», B rapMOHHYeCKOM HOCJIEHOBATENEHOCTH 124-ro TakTa rpexiaraercs 

COBEPIIIEHHO HOBAf Kpacka: Tellepb IIPHHATO CHATATE, UTO Ilonex xorer 10-6ekap, a He OeMOJIb 

Ha JJOMHHAHTE K JI4-6eMOJIE MaXKOPY. 
Jia Mena 3aruce Gariayr Oba BbI3OBOM, a TAKXKE BO3MOXHOCTBIO TPEJUIOKUTE MOe COGCTBEHHOE 

BHJIEHHE MY3BIKH Ppexepuka [Hornea. 

Kakoe Obl rpon3BereHHe HH Urpasl HCIHOJNHMATEJIR, OH JOJKEH IPEXPABHTE CJIYIHATEIMEHO 

CBOIO HHTePIIPETAHIO, TIPHIATR COHHHEHHIO CBEXECTE HOBH3HBI IPH YCJIOBAH MaKCHMAJIBHOÏ 

TIPABEPKEHHOCTH TekcTy. B crryuaae c TakHMH imexeBpaMy, Kak OaswiaybI Ilornexa, 370 oco6eHHo 
TPYAHO, HOTOMY UTO 9TO OHH H3 CAMBIX HACTO HCIIOJIHACMEIX HPOH3BCICHAË B MHPE, y2Ke H3BECTHPIC 

110 HCTIOHEHHAM HEJIOTO pala BEJIMKUX MY3BIKAHTOB. 

CoracHo HomexmHM J0 Hac cBHAeTerRCTBaM IlloneH pexxo Mo3BosIA ce6e Goyiee OJ1HOro 
forte TaM, re OH HHOTHA McCall fortissimo wm fff, HO HPH 9TOM OH OBL CHOCOGCH BOCIIPOH3BECTH 
Ha KJIABHATYPE HECKOJIBKO TbICHY pa3HbIX OTTEHKOB OT pianissimo no mezzo-forte. Ilo croBam 

Iymaxa, Ionex, urpas cBoro Bmopyio 6aniady, BCerya OCTAHABJIHBAJICA TOCJIE BCTYILICHHA TPE 
Presto con fuoco... W3BecrHo, uro Ionex He o4eHb JOO ClleHy H, B OTIH4HE OT Mepenua JIncra, 

TIPeMIONATAN MY3BIKAJIBHO (HCTIOBEIOBATECH» B OoJIèe HHTHMHOÏ OOCTAHOBKE, UTO, OJHAKO, He 
HIOMEIIIAJIO MY OGO3HAHATE BECbMa IHIHPOKH CTIEKTP 3MOLHÏ, B KOTOPOM TePMHHEI appassionato ui il 
piu forte possibile 3aHvMasIM BaKHO€ Mecro. 

DTOT TapayoKc MHOroe TOBOPHT © xapakrepe IllorieHa, 4 06 3TOM CJIeIYeT NOMHUTb pH 
HCIIOIHEHMH ero My3bIKH. A, B IICPBYIO OUepeJIB, OOPaIlAO BHHMaHHe Ha aTMOCepy 9THX 
TIpOv3BeyeHHH, Ha TO, O 4eEM OHH MHe PaCCKa3BIBAIOT. Jia HCHONHHTENA CylecTByeT COOJA3H 
HACJIAXKJIATRCH MeJIONM4eCKHM H rapMOHH4ECKAM reHneM [oreHa. Ho 4 3acraBus ce64 He JeuaTb 
3TOTO, UTOOBI COepedb eMHCTBO (pa3, COXpaHHTb KOMIIAKTHOCTB €TO IHPOH3BEIEHHÜ BO BCel UX 

BBI3bIBAIOMIeH BOCIOMMHAaHHA H TOBECCTBOBATeJIBHOM CHI. MHe KarkKeTCA, 4TO HIPHIAHHE KaxK ON HOTE 

3HA4eHHA — GoJIee JIETKHÏ ITYTB. 
TpucyrerBne B OHOM rporpaMMe My3BIKH Jitoruié u IllorneHa JoBONEHO HeoGBraHo. 

ACCOIHATHBHO Jiroruié uacto coueraerca c MeccnaHom, /IeGroccu um c Pyccerem u Bepro3om 

Ha KoHTpacte. Ho 4 He cryuañHo BEIOpa Jui 9TOrO WucKa Ionexa x Jroruié. Mex yy HAMM MHOTO 

CBA3eH KYJIBTYPHBIX (/lHOTHË HMeJ HOrIRCKHe KOpHH OT zAexa KrorBeHa Kouryya), reorpadaueckax 

(o6a OHM B CBOe BpeMa repeexarn B Ilapwx) H My3bIKaJIBHBIX (BCE HOpOrH BeXyT K baxy!). Ho 

GorBirIe BCerO MeHA HOpaXKAJ TOT akT, 4TO OOa GBA «GYHTApAMH». DTOT OyHT He MpOABILAICA 

B HaMepeHHaXx WIM Ha3BaHHAX UX COMHEHAÏ, HO ITOT ACIICKT HX MY3BIKH TPYAHO YHYCTATE. Iorex 
BbIPa3HJI B CBOUX MIPOH3BeJeCHHAX CBOIO GONE H HOCTAIBTHI 110 porHoù [lombute, Tora Kak Jroruné 

BBIPA3HJI YYBCTBO BHHBI CBOCTO TMOKOJICHHA H 341ABAJICA BONPOCOM O TIPHAHHE CTPAJLAHHË 4JIOBEKA. 
be3 comHenna, GYHT J[roruiié He CB43aH C KaKHM-11H00 HONHTH4ECKAM BbIOOpOM (8 6ecere c Maprux 

Kazbe KOMIIO3HTOP ynomuHal «{Inau no acepmeam Xupocumbi» Kumurtoda TleHzepeuxoro), XOT4 

ero MY3BIKa He JIMIMeHa HACHJIUA H 3ACTABJIAIOIAX JYMATE TEKCTOB, KaK B «1eHAX 6pemenu», Te 
I[CHTPasIbHOM HACTBIO ABJIACTCA HPOTHTAHHOC COJIBIO HIOCBALLEHHE AHHe PPAHK H JETAM, CTABILIHM 
xXepTBaM Bropoi MapoBoï BOMHbI. TeM He MeHee, OH GBUI CKJIOHEH HIPEYMEHBILIATE CBOe YYACTHE 

B HaMOHATBHOM poHTe My3bIKaHTOB, OpraHe DpaH1y3CKOro COrPOTHBJICHHA, WIM CBOe AKTHBHOC 
TIOCPETHHAECTBO B OCBOOOKJIEHHH APTEHTHHCKOTO rHaHncTa Murera Anxesia Dcrperii. Takxe 
MOXHO YHOMAHYTb ero «7pu conema Kana Kaccy» ya GapnroHa 4 hoprernnaHo (WIM OpKecTpa). 

Tlepppiii ux Hux, «TiopoMay», Obl HATHCAH BO BPeMA HEMELIKOÏË OKKYTIALHH, KOTJIA HOT ObLI B TIOPhMe, 

TakoKe Kak H OpaT KOMMO3HTOpa, KOTOPOMY HOCBALLEHO HPOH3BCJIEHHE. 
A OTKPBLI JUIA ceOa MY3BIKY J[FOTHHE TOBObHO HO3AHO, Kora MHe Opiio 18 JIET, Yepe3 ero 

Conamy O14 cbopmenuano, n OHa cpa3y Xe MoKa3asiacb MHe 3HAKOMOÏ. CTpysALIHiicad A3bIK H APKAA 
YMCTOTA HPHJAIOT CO My3bIKe TIOCTOAHHO OGHOBJIACMYIO CBEXKECTE. 

Cyxaa 110 HHTepBbIO UH OecejlaM, KOTOPEIE 4 AATAI, JtroTuHé OUEHE JOJNTO He HPHAAABAI 3Ha4eHHA 
3TOÏ BEJIHKOË COHATE, KOTOPYFO OH C HEOXOTOÏË Ha3BaJ «Ortyc 1» (ero COAHHEHHA He HPOHYMEPOBAHEI). 

OH paccka3aJI MHe, 4TO erO TPHBA3AHHOCTE K ITOM paOoTe GBLIA JOBOJIBHO CCHTHMEHTAJIBHOË (OHA 



HOCBAILEHA ero %eHe, rrHaHAcTke )KeHeBbese )Kya) H 4TO OTIeJIbHbIe ee parMeHTBI, OCOGEHHO 
mlocuieqHHe 4eTbIPe CTPAHHIBI MepBoii UACTH, TaK WIM HHade HpelONpele]HIH ero Oyzyulee 

TBOPHECTBO. 
AHPH JiroTuié CUHTAN O4eHb BAXKHPBIM VAICJIATR BHAMAHHE BCEM YKA3aHHAM, HHOAHCAM, 

(bpa3HpoBKe, TeMIIaM, H3-3a 4erO MOXHO OBLIO HOUYMATE, YTO OH OCTABJIAI HCIIOJMHHTEJIO OYCHb 

MaJIO MeCTA JIA MaHeBpa, VAUTBIBAH TOYHOCTb TO COHHHHTEJIRCKOË MaHepbl H HaMepeHHd. Ha 

CaMOM JIeJIe, BCE COBCEM HaOGOPOT: «rIepeBAPHB» erO MaHepy H OCO3HaB (opMy (Kak H B CJIyuae 

C KAXJIBIM MY3bIKaJIbHBIM IIPOH3BeeHHeM), CJIOBO HCTIOJIHHTEJIA OOpeTaeT rOpa310 GOJIBILIE KPACOK 

MW CMBICIJIA. 
Dra Conama ona dopmenuano oco6eHHo Jopora MHe. OHa CONPOBOXKJAIA MEHA MHOTHE 

TOJBI Ha HECKOJIBKHX KOHTHHEHTAX, B LEPKBAX MAJIEHEKUX JIePEBCHE H B OOJIBIIHX 3aJIAX KPYIIHBIX 

ropooB. Takxke KaxkeTCA, YTO OHA CBA3aHa C MOMMH JIVAILIHMH HCTOPHAMH O KOHIEPTAX, H A HTPAJI 

ee B 3KCTPEMAIPHBIX YCJIOBHAX: B IIOJIHOÏ TEMHOTE, Ha POPTeMMaHO, Ha KOTOPOM He XBATAJIO KJIABHUU, 

Ha KavarollleMca (poprenmuaHo, mp TeMneparype HwxKe 10° C, Korza y MeHa OBI KAP Moy copoK... M 

HM€HHO GJIATOJIAPA STON COHATE A HO3HAKOMAUICA C AHPH /[H0THHE. 
OcoGeHHo MHe HPaBHTC4 HayasIo — rpamoe, 6e3 rIpeaMOYIIBI, KaK OYATO MbI HOUXBATEIBACM 

paccka3. McrioramTers HeMeJJICHHO BXOJIMT B IHOBECTBOBAHHE, BCJIYIHECCA MEJIOHHUYECKOÏ JIHHHEÏH, 

KOTOPOH MBI JOJDKHbI HPHIEPKHBATECA H3-3a MHOTOUMCJICHHbIX H3MCHCHHH MeTpa. ... C CaMbIx 

llepBbIX HOT H JO KOHIa JIMHH4 NPOBOAATCA C OOJNBIHOË SHepreÂ H KYIIaeTCA B O€CKOHCYHOM 

KoJIH4eCTBe Kpacox. Mena BCera nopaxkasl HeOGBIAMHBI TPHEM, KOTOPbIM OKA3BIBAJIA JIHOA 

TTYOJIHKA TOMY IIPOH3Be]{eHHIO BHE 3ABHCHMOCTH OT €€ 3HAKOMCTBA C COBPEMEHHBIM MY3BIKAJIBHBIM 

A3BIKOM: MMITyJIbC, SHEPTHA, JKOOOBb H II093HA B 2TOË COHATE HPEOJIOJIEBAIOT BCE IHPBI HM FOBOPAT 

HATIPAMYIHO C CePALEM. 
To 2Ke MOXHO CKa3aTb O «Tpex npemoouax» Tia hoprenuaxo. K coxaenut, /ITHHË Tak Mayo 

COUMHMI JIA hoprernmaHo (MBouua JIlopuo 3aMeTHJIA eMy, ATO OH TaK H He HAHHCAJI POPTENHAHHBIA 

KOHLEPT Ju14 KeHeBPeBBi Kya! ), HO MOXHO TOJIBKO IIPCKJIOHHTbCA Mepe, IMOMMOHAIBHOM MOIHBHO, 

3AJIOKCHHOË B K4AXKJIOM H3 9THX COUHHEHHÜ. OJ7Ha 43 OCOGEHHOCTEH reHua /[HOTHÂË COCTOUT 

B OUCHB TIPOCTOM Bel: ThI COONA3HACIIBCA IPH MepBOM HPOCJIYIIHBAHAH H 4yBCTBYeLIb TO XKE 

caMoe IIPH COTOM! 

C Aupu Jitoruiié y Mena cBa3aHa MW CeMeifHad HCTOpHA: Moa OabyuiKa KOJIETT H OH POXHIHACE 

C pa3HHlleii B HECKOJIBKO 4acoB B sHBape 1916 roga! A, BepoaxTHO, He cTasI Obl HAHHCTOM 6e3 Takoï 

3aMeYATEJIBHOË OabylIKH, KOTOpad TIPOBEJIA CTOJIbKO 4YacOB, PACKPBIBAA PAIOM CO MHOË 9Ty ConaTy 

Jlroruiié, KOTOPOrO OHa LTyTIMBO Ha3BIBAJIA CBOUM «OJIM3HeELOM»>. Ta camas 6aGyILIKa, MATE KOTOpOÏ, 

compaHo, HO CHOBAM Aupu J|roruié, ouaposasia ero B onepe «{lenneac u Meruzan0a»… 
Apmyp AHCeñb 

@Mpeyepuk IllorreH — XYIOKHHK TeHHaIbHOrO JHAPOBAHHA, OCTABUBIIMA IIYOOKHÂ CJIe] 

B pa3BHTHH MHPOBOË My3bIKH, OTPA3HBILHË B CBOCM TBOPHECTBE IHPOKH AHAA3OH HOBBIX Hei. 

IlocrurHyB BCe BbIpa3HTeJIbHbIe PpeCyPpCBI hoprernmaHo, IlorneH cyMer GeckOHeYHO Pa3IBHHYTE 
XYIOXKECTBEHHPIE BO3MOXKHOCTH 9TOO HHCTPYMEHTA. 

Jlerko 3M HaÜTH JPYTOTO KOMIO3HTOPA, 4bA MY3BIKA MOXKET COMeCPHHYATb C IHIOTIEHOBCKOÏ 

10 6e MrHOBCHHO H IJIYOOKO TPOHHKaIOIEË CHJIe BO3IEACTBAA? MHOXKECTBO JIHOJIEË, Kak CPeJH 

TIPOPECCHOHAJIBHBIX MY3BIKAHTOB, WeHHTeIeH TBOPHECTBA TOO KOMIO3HTOPA, TaK H CPpeJH 

PaBHOYUWIHBIX K My3bIKaJIBHOMY HCKYCCTBY, OCTPO 3MOLHHOHAJIBHO BOCIIPHHHMAIOT My3bIKy ITOTO 

KOMTIO3HTOpa. BesukKuii HeMeLIKHÂ KOMIO3ATOPp PoOept LyMaH cypiuart B My3bike Ilomena 

«MeumamenbHOCMb, 2payuro, OÙYXOMBOPEHHOCMb), «NbLIKOCMb U Oazopodcmé6o», MU WaxKe 

«HEHABUCMb U HEOOy30AHHOCMb». 

My3pika IoneHa c OHOM CTOPOHEI MpOHH3aHa APKOÂ HalMOHaJIbHOH CaMOOBITHOCTBIO, 

C JIPyrou — CANOHHOË M3AL[HOCTbIO H PAŸHHAPOBAHHOCTBIO. OHaKO, PH H3ALIECTBE H YTOHYCHHOCTH 

(bopM BHipaxeHus, TROpyecTBO IorieHa BCera IPOHHKHYTO TAKOÏ Cepbe3HOCTbIO, HACHILLEHO TAKOÏ 

TPOMAXHOË CHJIOË MBICJIM A 4YBCTBA, YTO HOTPACACT CJIYIHATEJNA. 

Basiayja — OHH 43 W3JIKOOJICHHBIX KAHPOB POMAHTHHECKOTO HCKYCCTBA. B My3biKe OHa BIIepBbIe 
npexcragreHa y IlyOepra B BOKaJIbHOM rpon3BezeHnun «/lecnoùû yapb». Co3raHñe HHCTPYMEHTAJIE- 
HO Gama npaHamiexnt Ionexy. 3a xecars 1er — c Hagqaya 1830-x mo Hayaso 1840-x rm — M 

ObLIO HaTHCAHO ueTBipe GaLIAIBI. 

J{pamarueckoe pa3BHTHe, BBIABJIAIOIeE CBOeTO POJIA KCHOKETY KaxK TON Oaswiabl, HACTOJIBKO 

persedHo, 4TO He TpeOyeT HHKAKOÂ JIATePATYPHOË HPOrTPAMMEI. BHyTpeHHee CoepxaHye 

Gaia, UX XYAOKECTBEHHBIE OOpa3bl HMEIOT BCE Te Xe, OOIHE JUIA BCero TBOpYectBa [oreHa, 

HCTOKH: JIYMBI O POXHOË CTpaHe H ee rePOAX, O Ce HCTOPHAECKOM IIPOLLIOM H TPATH4ECKOÏ Y4ACTH 

B HaCTOALIeM, O TOM, 4TO CyAHT eli Oyayimee. Cam xXaHp GaIAUBI HPeMONArAET KOHKPETH3ALHIO 

9THX MBICJIIEA B OOpa3ax 9IIHUeCKHX, JIPAMATHUECKUX UW JIHPHUECKHX, a UX B3aHMOJIEÜCTBHE 

H pa3BUTHe OMpeyesAeT KCHOKETHYFOY JIHHHIO KaxK ON OAILIAJBI, HMEHOILEË CBOIO HHMBUyasIbHyt0 

KOMTIO3HLHIO. 

«Pomanmux, 2060pauwuu A3v1KkoM XX 6eka» — TaK Ha3bIBAIH COBPEMEHHHKH PpaHILY3CKOTO 

KOMIIO3HTOpa AHpH /[HoTHÏE. 

PanHee TBopyectBo JIroTHHé HeceT Ha ceOe CJIIBI CHIBHOTO BIMAHUA /leGroccH u Pages. 

Ho yxe B 9THX TPOH3BEIEHAAX POCMATPHBAIOTCA YePTbI 3PEJIOË TBOPYeCKOM MaHepbl, 4epTbl 

KOMIIO3HTOPOB CeBePHOË PPAHIMHA, HACIETHAKOB HHJIEPIIAHJICKOË WIKOJIbI HOJIHŸOHHCTOB, a AMEHHO: 

JIAKOHH3M BBIPA3ATEJIBHBIX CPEJICTB, CTPOTOCTE MeJIONMYeCKOTO PHCYHKA, PACCEHBAIOILIETO KpPaACOHHOE 

rap MOHHUECKOE TEUEHHE. 



TlepBblä 4 3HAUHTENMBHBIA HPObeCCHOHATIBHBI YCrIex B Kone 1940-x rr. HPHXOHAT Cc CO3HA- 

HneM CoHarBi JuIa boprennaHo. Harmcas coHary B 1948 roxy, /IHoTHMË nocBaTusI ee cBoeïñ >xKeHe 

XKeneBpee )Kya, B HCIIONHEHAH KOTOpO OHa H HPO3By4aJIa B HarHOoHaTLHOM OGIHECTBE My3bIKH. 

«Imo npouzeedenue, — TIMCAI KOMMO3HTOP BHOCJICICTBHH, — nepexodHOe, OOHAKO A MO2 Obl 20 

paccmampuseamb kak op. 1; umeHHo nocile HE20 A HAUUHAIO pazu4amb 6 C60emM Meopuecmée KAKUE-MO 

nOCMOAHHbIE BETUUUHbI, CUNOBbIE JUHUU». 
CoHara mpeyctapsiseT coOoii MOHYMeHTaJIbHy!O TPEXHACTHYIO KOMMO3HI[MIO, OTMC4eHHY!0 

CTHJIEM POMAHTH4eCKOLO THAHH3MA, à TAKXKE MOJIMPOHHYECKHM TIPHHIMIOM MBILLIEHHS. 
C 1970-x rm KOMHO3HTOP HavasI aKTHBHO paOoTaTb B >KaHPe KAMCPHO-HHCTPYMEHTATIBHOÏ 

My3bIKH. Tak HOABJIAIOTCH nperrounn IA hoprennano «Tene u 6ezmoneue» (1973), «Ha odun 

akkopO» (1977), «Hepa npomueonoronchocmet» (1988). 
«Kozda a 6epycb 3a H060e couunenue, A uy6Cmey10 CeOA NO-HACMOAWEMY CYACMIUBLIM MONbKO 

6 moù cmaduu Moeii pabombl, Kozda meopyecmé6o Hauunaem nozlowamb Mena eceyelo. Ho umobol 
docmuub IMO NONHOMbI, HEOOXOOUMO NOCMOAHHO OOpomecA NpPOMUE PACCEUEAHUA COZHAHUA, 
npomué wuyMa noecedHesHozo 6onHenus. À cnpawuearo ceo, KaKUM O0pa30M maKaAa WYMHAA 
u OypHaa 2n0XA, KAK HAWA, NOPOHCÔAEM CMONbKO MY3bIKU... 6 MO 8pEMA, KAK Mbl UCNbIMbIEAEM 
HeEOOXOOUMOCMb 6 MOYAHUU OA MO20, uMOObL OOOYMbI6AaMb HAUY MY3bIKV} — TIHCAJI KOMIIO3HTOP 

B 1970-e roxpi. 

APTYP AHCEJIb 

TloroMoK CTAPHHHOTO pola OMepHbIX H TeaTpaJIbHBIX JeaTemei, Apryp AHCesIb Havasl HTPATE 

Ha (popremMaHo B Tpu roza B IlapyKe, c CeMM JIeT HOCEIHAN 3AHATHA MO TAPMOHAH H pa3JIM4HbIM 

MY3bIK@JIBHBIM JIMCIMIVIMHaM, HPOIOMKAI My3bIKaJIbHOe OOpazoBanne B IBeñrapan u CIUA nox 

pykopoyicTBoM Mupst Estrus, Pam3u Accei 4 Hrops Jla3bKo. 
OGualarestb HATJIOMA 110 KaMePHOÏ MY3BIKE, KOMIIO3HLHH H HPETOHABAHAIO, OH TAKXKE MOY 

apTHCTHYeCKHI JAUILIOM TaprKCKOË «Dkonv HopmManb» (Ecole Normale de Musique de Paris), Gyxyan 
CTYAEHTOM Klacca JlronmmnBr Bepraackoï, c KoTOpo OH OOpa30Basl hoprermaHHBlñ Ayst B 2011 r. 

Jlaypear MHOrOYHCIIEHHBIX MEXJIYHAPOUHEIX KOHKYpCoB B ABCTparay, borrapun, Ucnanun, 

Virammu, Poccun, Dpanumy, oGxazaTens CHeHHAJBHBIX HPH30B 3a HHTCPIIPETAUMH COHMHEHAÏ 

XX Beka (B uacrHocTu, MexzyHaporxoro KoHKypca ame Mapun HOrmnoï B Canxt-Ilerep6ypre), 

Aptyp AHCEJB BBICTYNAN Ha CAMBIX 3HAMEHMATBIX MHPOBEIX CHEHAX: KapHeru-xoJUI B Hpro-Uopke, 

saBi harapmoanä Mockssr vu Caxkr-[lerepôypra, BarMop-xox1 8 Jlonone, Iexrp KenHexm 

8 Baumurrone u 3an Taso B [lapuxe. B ero o6nmpupii perlepryap BXOHHMT MY3BIKa OT 9IIOXH OapOKKO 

JO COMAHEHHË COBPEMEHHBIX (ppaHity3ckux (Opcan, MaHTOBaHH) H AMEPHKAHCKHX KOMTIO3HTOPOB, 

TaKux Kak PxeBcknü, Keppnep x KopabaHo. 

B KauecTBe yuacrHHKka DoprernnaHHoro AyoTa c JIrouamnroï beprnHcKko ero HpHTIAMATH 

Ha hecruBarm «Mysvikanvnbie eepwunoi» B lurrane, «11bano Donu» (Pianofolies) (8 Jle-Tyxe), 

«Jlexabpockue 6euepa»y B MocxkBe, «ToKuückaa 6ecHa», OH BbICTyMaJI B CONPOBOXKJIEHHH psa 
opkectpos B EBporie 4 A3nn, B TOM 4HCIe C opKectpom Cankt-IlerepOyprckoi urapmonny. 

Tpanckparnums Aprypa AHCeJI4 3HAM@HATOTO r1poH3Be7eHH4 JañkoBckoro «Dpanuecka 0a Pumunu» 

Ula JBYX hoprernano Gba 3arrucaHa KoMnaHneñ «Caup [Tpodroxceon» (Saphir Productions), ona 
IONYAMIA YeTbIpe «3Be3bp> OT «My3vikarvHo2o xcyphara Bu-bu-cu» (BBC Music Magazine), HAT 

«/luanazonoë» (Diapasons) n ornyGrmmKoBaHa H3HATeNLCTBOM «11. FOpeencon), W3{akOUMM MY3bIKy 
Uañrkogckoro c XIX Beka. B 2014 roxy y3raTerecTBo «/le wan-0ro-mond» (Le Chant du Monde) 

BBITIYCTHJIO €TO OPHTHHAJIBHYIO CIOUTY WIA ZABYX oprernnaHo 3 Gazeta [IpokodseBa «Pomeo 
u Jloixynoemma». Crouta Opuia 3arnmCaHa Jia dupMbl «Merodua», WU STOT arB60M O3HAMCHOBAII 

BO3BpallleHHe 3HAMEHATOM POCCHACKOË KOMIIAHHH K IPOH3BOJICTBY 3BYKO3ANHCH. AJIBGOM GbLI 

OTMEUEH MHOPOUHCICHHbIMH HATPAJTAMH MEXKIYHAPOMHOË HPECCEI: HAT (3BC3JD> OT KYpHaJIa «Dono 
Dopym» (Fono Forum), uerbipe «Tperm» oT xypHara «lluyyukamo» (Quavers Pizzicato), npn3 

«Tluanucm-mascmpoy, YeTbIpe «3Be31BD> OT KypHasia «Kraccuka». 
B Hacroamee Bpema Apryp AHCEJB ABJIACTCH XYAOKECTBCHHPIM PYKOBOMATEJIEM (eCTHBAIA 

«J/Ia Kie-de-nopm» (La Clé des Portes), npoxoxamero B xo7HmHe peku JIyapbi, pernoHe, ABJIAFOLMMCA 

oObeKTOM BCEMHPHOTO HacJIerm4 KOHECKO. 

@Mupma «Menodua» Gba OcHOBaHa B 1964 roxy, OGPEIHHHB 3BYKO3ANHCPIBAIOIHE CTyMM 
H 3aBOJIBI TpaMIHIaCTHHOK Mocks, Jlequurpaya, Tara, Puru, BunpHioca, TOvsmen, ArMa-ATei 

u Tarwkexra. Byxyan riaBHoï hhpMoÿñ, OCyIIeCTBIIABLUeH 3BYKO3ANHCE H MaCCOBBIÏ BbIITyCK rpaM- 

ILIACTHHOK Ha Tepparopan CoBerckoro Coro3a, «Merodus» Obisia H OCTaeTCA LIMPOKO H3BECTHOÏ He 

TOJIbKO Ha TEPPHTOPHAH OBIBILIHX COFO3HBIX PECIIYOJIHK, HO H BO BCEM MHpe. 
Dupma «Menodua» oTpaznra 3BYKOBYIO HCTOPHIO XX Beka BO BCEM MHOTOO6PA3HH KAHPOB — 

2CTPAJIA, KJIACCHKA, DOJIEKJIIOP, JIETCKAH MY3BIKa, a TaKXKE COGPAJIA BOCHHHO INICJIEBPEI MHPOBOTO 
HCKYCCTBA B HCIIOJIHEHHH BBIJIAIOIAXCH COBETCKHX APTHCTOB, AHCAMOJIEË, OPKECTPOB, My3bIKaJIb- 

HBIX TEATPOB. 
IoxaJyñ, CAMPIM TPAHAHO3HBI HPOCKT, CO3IAHHBIA «Menodueu» B COBETCKHE TOJBI, CBA3AH 

C KOJIEKTHBOM T'OCYHAPCTBEHHOTO aKaleMHUECKOTO CHM@oHuYecKoro opkecrpa CCCP x ero pyKo- 
BOxHTeJeM Esrenuem CBeTIaHOBBIM. «Anmon0eud pyCCKOù CUMboHuuecKOÙ MY3bIKU) — CETOIHA 

TPYAHO Ha3BaTb OosIee MOHYMEHTAJIBHYIO CePHIO, KOra-IHO0 OCYINECTBIEHHYIO B MHPOBOÏ IIPAK- 
THKe 3ByKO3arncu. Ha ee cozranne yuu1o Gonee 25 ner! CoTHu uacoB pyccKko My3BIKH XIX-XX 

BeKOB, KyJ[a BOUIN He TOJIBKO BCEMHPHO H3BeCTHBIE CouAHEHUA M. T'ruxku, IL. añkoBckoro, 

A. Bopogmua, H. Pumckoro-KopcakoBa, M. Mycoprcxoro, C. PaxmannnoBa, A. Cxps0una, M1. Crpa- 



BHHCKOTO, HO TAKXKE 3ATIHCE BCEX OPKECTPOBBIX Mpon3BezeHHi A. /lapromepkcKkoro, M. barraknpeBa, 

A. T'1a3YHOBa H MHOTHX JIPYTHX. 

3aHOBO OTKPBITEIMH MOXKHO CAATATE BBINYILCHHBIE B HOCJIC]IHHE TOJIBI «Menodueü» MaoH3BECT- 

Hble WIM 3aOBITBIE B COBETCKHE TOJIBI 3aHCH. OTBE3I 3a pyOexK OHHOTO H3 KPYIIHEÏIIIHX OTEHECTBEH- 

HBIX xupaxepos Kupwuia Kongpammua B 1978 r rpnBeï K 3anpeTy Ha HéPEH3LAHHE ETO ILIACTHHOK. 

Bnepsple B Haleñ crpaHe c opKectpom Mockosckoii AIAPMOHAH OH OCYINECTBHII 3AITHCH BCEX 

cambponnü T'ycrapa Marepa u /Imurpua IocrakoBnua, KOTOPEIE B HOJIHOM Be TaK H He BPIHUIH 

B CoBerckoM Coro3e. Mx BbirrycK Ha CD, 6e3ycsIOBHO, CTAJI KPYTIHBIM COOBITHEM B POCCHCKOÏ MY3BI- 

KaJIbHOM HHJLYCTPHH. 
B 2013 roxy @upma «Merodua» BO3POHANA BPITTYCK BHHMJIOBBIX IUIACTHHOK, B TOM AHCJIE TIPEJI- 

CTABAJIA My3bIKaJIbHOMy MHPY JIMMHTHpOBaHHble H3JHAHUA YHAKAJIBHBIX APXHBHPIX KJIACCHACCKHX 

sanmceïñ. B To Xe BPEMA, CJIEIYA OHHOMY H3 OCHOBOTIOJIATAIOIAX HPHHHHTIOB CBOEÏ PAGOTBI — Bcerya 

WITH B HOry CO BpeMeHeM — «Merodua» npercrasna 700 amsGoMOB CO CBOHMH 3arHCAMH Ha ILIO- 

axe iTunes U PErYIAPHO PALYET MesIOMaHOB HOBBIMH HHPOBBIMH PETH3AMH. 
AYAHOTPOTYKHAA dbupmpl «Menodua» GELIA HEOHOKpaTHO OTMedeHa TIPECTHKHPBIMH Harpa- 

laMu 3apy6eKHBIX MY3BIKATBHBIX CMU, a rakxe rpeMHAMH B OGJIACTH KJIaCCHAECKOË MY3BIKH. Bcero 

3a 2011-2015 roger peru3br DapMer «Menodua» noryanrn Gonee 15 Harpax xypHaroB Diapason, 

Classica, Clef de Res Musica (2012), Pizzicato (2012) n 5 38631 xypHara «Musica». B stor xe rIepHOo1 

12 w3nanuit «Menoduu» CTAHOBHJHCE DHHAJHCTAMH TIPECTHKHOË MEXKIYHAPOHHOË MY3BIKATBHOÏ 

npemun ICMA, uerbrpexzBi «Menodua» CTAHOBHJIACE JIaypeaToM 3TOK TPEMAH. 
Cerogua npma «Merodua» — coppeMeHHoe TIPeMIPHATHE, yBepeHHO YYBCTByIOICe cea 

Ha POCCHACKOM H MHPOBOM PBIHKE 3BYKO3alIHCH, AKTHBHO COTPYAHHYAIOIEE C 3apyOexKHBIMH TIAPTHE- 

pau. B Gmmxaïñuux mianax «Menoduu» — nponomxeHHe rlepen3raHua HanOollee WeHHBIX 3arlHCeï 

CBO€TO apXHBa, à TAKKE COBMECTHBIE IIPOCKTEI C BEXYIHHMH MY3BIKaHTAMH XXI Beka. 

Pos «YAMAHA» 

Tlountanne Tpaxamä BOBCe He HPpeIOTAraeT OTKa3 OT HOBATOPCTBA. Hamporne, B IYALIHX Tpa- 
JIMUMAX W3POTOBJICHHA posse MOMCK HOBBIX Hei Ha IlyTH K COBEpIIeHCTBY, à AMCHHO K COBEPILIEHCTBY 

3BYKa. YHMKaJIbHbIi TOJIOC HHCTPYMEHTA — BOT TO, K 4eMy HeyCTaHHO CTPEMATCA MacTepa «Yamaha», 

BeJIb HMCHHO 9TO YHAKAJIBHOE OPYAHE JHAPAT HHAHACTY BOXHOBEHHE H CBOGOJIY CaMOBbIpaxKeHHA. 
[1aBHbIM CBHJIRTEJIBCTBOM COBePILIEHCTBA Kag4eCTBa posy14 CFX ABJIAETCA TOT PaKT, ATO OH YKpa- 

ICT CHEHBI IYAILHX KOHHEPTHEIX 34JIOB H 3HAMCHUTBIX YACOHBIX 3ABCICHHË MHPA, ABJIAETCA OHALH- 

aJIbHbIM POSJIEM MHOXKECTBA MEXIYHAPOIHEIX POPTETHAHHBIX KOHKYPCOB H (PeCcTABaTIeÏ. 
Komnanus «Yamaha» HPOA3BOMMT possi 4 HTHAHAHO yxKe Coyle Beka. UTO ABIIAeTCA CEKPETOM 

KpaCHBOTO 3ByKa H yIOOHOM KaBMatypbI? B ronckax OTBeTOB Ha 9TH BONPOCBI MaCTepa «Yamaha» 

HaKOTHJIA OOO KOUIM4ECTBO 3HAHHË H HABBIKOB B JIJIe HPOH3BOJICTBA POPTENHAHO, BRICTPAHBAJIH 

OTHOLICHHA C BBIIAIOIUMHCH MY3BIKAHTAMH: CBATOCHABOM Puxtepom, l'ieHHoM I ysbyqom, Kpucto- 

(pom DueHOaxom, Mapneii Kyan [Tupeu, Jlenucom MaïtyeBBIM H HOJY4ATH OT HAX LCHHBIC COBETHI. 

3axor BBICO4aMIIrO KayeCTBa posse «Yamaha» — STO MepeOBbIe TEXHOJIOTHH, TIHATEJIBHO 

TIpOyMaHHast KOHCTPYKLHA POXIX, a TaKXKe GOTATEIÏ OIIBIT MacTepoB, HapaGOTAHHBIË 3a Ooslee 4eM 

CTOJIETHEOHO HCTOPHIO CYIHECTBOBAHH# KOMIIAHHAH. « Yamaha», HHKOTIA He OCTaHaBJIMBaACh Ha JOCTHT- 

HYTOM, BCeryja CTPEMATCA K COBCPILIEHCTBY 3BYKA, H Ha 9TOM ITYTH HCIIOJB3YET BECb CIIEKTP BO3MOXK- 

HOCTEÏ, KaK TEXHHUECKHX, Tak H IHPOPECCHOHAIBHEIX. 
Tak, HarpHMep, IlyTb OT He J10 BOILIOI@HHA HOBOM MOJIEJIH KOHHEPTHOTO POI YAMAHA 

CFX 3anan 19 ner. Cnemmasuctsi «Yamaha» nccrenoBarn BHÔPaLHH KOPIIYCA, PE3OHAHCHOË JIEKH, 

PaMBI, CTpyH. C MOMOIIbIO CTELHAJIBHBIX KOMIIbIOTePHEIX TPOTPAMM TIPOEKTHPOBATHCE OOEPTOHA JUIA 

KaAXKJIOË HOTHI, a JUIA H3YACHHA B3AHMOJIEÜCTBHA CTPYH C MOJIOTOHKAMH HCTIOJIB30BAJIH CBEPXCKOPOCT- 

HYIO CbeMKy. CaMBIM TIHATEMBHBIM OOpa30M GBLIH H3y4eHbI MEXAHAHCCKHE H PH3HYECKHE TPOLHECCEI, 

KOTOPBIE KOPEHHBIM 06pa30M BIIMAIOT Ha HPOLIECCEI 3BYKOOGPA3OBAHHA. 

Vimenuo B raPMOHAH BCEX KOMIIOHEHTOB POXIA (DyYTOPA, ACKH, CTPYH HM MEXAHHKH) KPOCTCA 

cekpeT POPMAPOBAHHA YHAKAJIBHOTO, COHHOTO H HHCTOTO 3ByKa. JIA COBCPIIEHHONO 3ByKa HEO6XO- 

HHMO elle Ha CTAMAH pa3paGOTKA POAIA AOGHTECA HICAJIEHOTO COTJIACOBAHHH BCEX IICMCHTOB eTO 

KOHCTPYKIHMH. UToObI HAJETNMTE HHCTPYMEHT XEJIAEMEIM 3BYKOM, €TO CJIIYET BOCIPHHAMATE Kak 

I@JIOCTHbIM KHBOË OPTAHH3M. 

Ho xaxe rioczie Toro Kak paGoTa Haj| HHCTPYMEHTOM 3aBepllieHa, KOMIIAHHA 3a00THTCA O TOM, 

YTOOBI OH JOIFOe BPEMA OCTABAJICA B OTJIHAHOM COCTOAHHH, YACTIAA JOJDKHOe BHHMAHHE ero OGCIIYKH- 

BAHHIO. JUIA HOTOTOBKH BBICOKOKJIACCHBIX OPTETHAHHEIX MACTEPOB KOMIIAHHA OCHOBAJIA AKAJIEMHIO 

bopremmaHHErx Mactepos « Yamaha» B poxxoM ropore Xamamauy. B rexenne uersipex Jet Gyxy1une 

HACTPOËILAKH TOCTHTAFOT MaCTePCTBO H KyJIbTypy HACTPOÂKH HHCTPYMEHTOB. MMeHHO OHH HOMO- 

TaIOT OTKPbITh HHAUBHIVANBHBIA XAPAKTEP HHCTPYMEHTA, 3ACTABHTE CFO 3By4aTb, AOOABHTE HOBBIC 

KpacKH H 3BYKOBbIe HHOAHCEI. 
Ilo crosam hoprermanHoro Macrepa KoMrnaHAH «Yamaha Music» r-Ha Macaxupo Muuumoto, 

TOTOBHBILIETO POS « Yamaha» UIA 3anucn HHCKa, «6 nodOxode K NO020MO8KE POA K UCNONHEHUIO HEM 

HUUe20 BMOPOCMeENeHHOZO, BAHCHA KaHCOAA deMarb. PopmenuaHHoMy Macmepy HVHCHO HE MONbKO 

NOHUMAMb CMUNUCMUKY UCNONHAEMbIX COUUHEHUU, HO U NOUYCMEO6amMb “‘OueHue cepdey”’ UCNONHU- 

mele, 3acmaeumb UHCMPYMEHMbL 36Y4AMb C HUMU 6 YHucoH. Haderocb, umo 6 pabome HAO 5mum 

OUCKOM, HAM 3MO OelicMBUMEIbHO YOAIOCb)}. 
Kopnopauusa «Yamaha Music» — onHa “3 CTapeMilIax B Mupe, OcHOBaHa B 1887 roxy Moyio- 

XBIM npexpanamarerem Topakycy Amaxa. [ocre GrucrarenpHoro Hayasia — B 1904 roxy mHaHHHO 

H OpraH «Yamaha» noyau rpaH-Np Ha MeKIYHAPOAHOË BBICTaBke B Cexr-Jlynce — KomMMaHHsA 



TIPOAOJKHJIA CBOe JIBHKCHHE Ha HYTH K HONYVIAPHOCTH. CeTOHHA KOMIIAHHA ABJIACTCA HPH3HAHHPEIM 
JIHAEPOM B PA3JIHUAHBIX OOJIACTAX, HAHHHAA C HPOH3BOJICTBA MY3BIKAJIBHBIX HHCTPYMEHTOB, lpodec- 

CHOHAJIBHOTO 3BYKOBOTO OGOPYIOBAHHA, TIOTPEOHTEMECKOË AYAMO-BHJIEO MpOLyKUMM H 3aKAHAHBAA 

HHDOPMALHMOHHBIMA TEXHOJIOTHAM H MeJHa-YCJTYTAMH. 

Komnanus « Yamaha Music», nmeromas 42 mpeyicraBuTesIbCTBa 110 BCeMy MUpy, H3BECTHA CBOCÏ 

AKTHBHOM COUMaIbHOM rno3nuneñ. B coctaB Kopriopaun BxoqHuT Monn YAMAHA (YAMAHA 

Foundation), roxiepxnBarommä BO BCeM MHpe OOpa30BaTeJIbHbIe MporpaMMbI. B MHPOBBIX KyJIb- 

TYpHBIX CToHIax — Hpr0-Mopxe, JloxroHe, Ilekne, Tokno, Mockse — yupexeHBi «Apmucmuye- 

ckue CepeucHble yenmpboi», OOCIYKHBAIOILHE APTHCTOB KaK MHPOBOTO YPOBHA, TAK H HAHHHAHOIAX 

TAJNAHTIIHBBIX My3bIKAHTOB. 

Komnanus «Yamaha Music» o4eHb HOPOXKAT H TOPAMTCA OJNH3KAMH OTHOIICHHAMH C BBIJIAIO- 

IHMHCA POCCHÂCKAMH MY3HIKAHTAMH — CBATOCIIABOM PuxTepoM, MO, TBOPYeCKHM PYKOBOJICTBOM 
KOTOPOTO KOMIAHHH YJIANOCR JOOWTBCA COBCPIIIéHHOTO 3ByKa KOHIeprHoro posa «YAMAHA», 

McrucraBoM PocTporioBhueM, TPHHHMABLHIHM aKTHBHOe y4acTHve B OO6Pa3OBATEJTIBHEIX TIporpaM- 

Max Mouya YAMAHA, /lexncoM MartyeBBIM, KOTOPEIH Ye MHOTHE TOJBI ABJIACTCA «ApMucMoM 

YAMAHA». 

IoxiepxKka poccuñcko My3bIKaJIbHOH KYJIbTypbI H COJEMCTBHE ee PA3BHTHIO ABJIACTCA OXHAM 

H3 TIPHOPATETHBIX HallpaBleHun «Yamaha Music», a COTPY1HA4eCTBO C OOpa30BaTeJIbHbIMH H KYJIB- 

TYPHBIMH OPTAHH3ALHAMH — OCOOAA HECTE H BO3MOXKHOCTB JUIA KOMTIAHHH BHECTH CBOË BKJIAJI B BOC- 

TIHTAHHE H HOUIEPKKY MOJIOJIOTO MOKOJICHHA BRLIAIOIHEACH HCTIOJIHHTEJIBCKOÏ ILIKOJIBI Poccun. 

http://ru.yamaha.com 

B camom cepyue ZommuHbI Jlyapp1 (BcemupHoe Hacrerme KOHECKO), cpeau 3amKos Koporeÿñ 

Ppaauuu (AMGya3, Brya, IamGop, ILeHoHco) KaXJIBIÏ Poy, B KOHIHE aBrycta Bac rpHBeTCTByeT Mex- 

HYHAPOAHBIÀ MY3BIKAIBHBIA (pecTuBalib JJ Kne-0e-[lopm (Knrou om depet). 
Co3yaHHbii B 2013 roxy H BO3TIABJIAEMPBI XYAOKECTBEHHBIMH PYKOBOMATENAMA JIrorMnroû 

Beprnnckoï u Aprypom AxcereM, ecrans /14 Kne-de-Ilopm npemuiaraer crymarersam Gorarpie 

MW OPHTHHAJIBHPIE HPOTPAMMEI, TEMATHKA KOTOPbIX EXETOIHO MEHACTCH. DecTuBaIb HPEICTABJIACT 
TIOMyIApHble H pe{KHe IWeeBpbl MY3BIKAJIBHOTO HCKYCCTBA OT 3TIOXH OapOKKO JO COBPEMEHHOÏË 

MY3BIKH B HCIIOJIHEHHH OPKeCTPOB, COJIMCTOB H KaMePHbIX MY3BIKAHTOB, OTKPbIBad CJTYIATETAM 
HOBbIC MY3bIK@JIBHbIe CTHJIH. 

DecruBars /14 Kie-de-Ilopm © TOpAOCTREO BcTpeyaeT BCEMAPHO H3BECTHBIX MCIIOJIHUTeIeH, 

TaKHX Kak )Kepap Kocce, Arekcaxzp Pyaux u Kusb Anar, a Take TOMOraeT HAHHHAIOIAM MY3BI- 
KaHTaM, IIpeJ{OCTaBJIAA MOJIOJIBIM TAJAHTAM BO3MOXKHOCTE BBIPA3HTE CeOsA B Ka4eCTBE COJIMCTa WIM 
pa3eJIMTb CLICHY C My3bIKaHTaMH, YXKE 3aBOCBABILIHMH Cede HMS. 

C centsOpa 2014 roxa Jla Kne-de-[lopm crasa npnszHaHHoï acconnanmeñ B MApe KyJIBTypBI, 

KOTOPa TIOMHMO IIpOBeIeHHA OJHOMMeHHOTO (ecTHBAJIA, 3AHHMACTCH OPTAHH3ANHE pazIM4HbIx 

KYJIBTYPHBIX MEPOTIPHATHÜ, Kak, HATPHMEP, YAACTHE B CO3IAHHH ITOTO JIHCKaA. 

IIpezudenm, ynonnomouennbit Oupekmop hecmueana, Ilackans XKepmon 

www.lacledesportes-festival.com 

A xorer GBI Teruo HOGIATOTAPATE dbupmy «Menoduay 3a oKa3aHHOE J10BePHE, B OCOGEHHOCTH, 
Aunzpes KpnueBckoro, Harampro Ilerymmxy u Axacracnio SkoBrieBy. 

OcoGas GrarorapHocTE 11-py Mapxy-Osmebe DarsKkoHy, 6e3 KOTOPOTO 4, HaBepHoe, He CMOT GBI 

Tak ObICTPO CHOBA HOJIB3OBATECA HPABOË PYKOÏ H 3ATIHCATE ITOT JACK. 

Orpomuoe cracu6o Oxkcaxe JIeBko 3a ee TIOMOLIb H 3a ee MOHHMaHHe, HO6POTY H IHEPOCTE. 
Cnacu6o ?Kany-Mapruamto Tona3y 3a ero 3aMeuarerbHoe XYI0%XeCTBEHHO€E PYKOBOJICTBO; 

cnacu6o Macaxupo MuyumorTo 3a ero parolleHHy!O MOMOIIb B Ka4eCTBe TEXHHKA, HO 10 OoubIeli 

4acTH KaK MY3BIKAHTA. 

B 3akyroueHHe Oylaroyjapto BCEX, 4bsA HOJUIEPXKKA, IIPHCYTCTBHE H JeaTeJIbHOCTS ObLIM BAXKHBI JUIA 

HAHHOTO npoekra: Jiroymusty bepsmucxy1, [lackana u Banepu )Kepmon, Karro KadyTHukopy, KarpHu 

Jlapdapr, Sasrapa Muxasrana, Kyu Uoura, Eneny PRôueBckyro-Kpapuenko , KOHEHHO 2Ke, MOHX 
poxnrereï. 

Apmyp AHCenb 

Pupma «Merodua» u Aptyp AHCEJIE BBIPAXKAIOT OTJETIBHYIO OslaroyapHoctb Mapuu MararaeBoï 

3a TIOMOLLE B IEPEBOJIE H MOATOTOBKe MATEPHAJIOB GYKJITA Ha (PpaHIly3CKOM A3bIKe. 
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