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Of course Richard Strauss was not the first composer to have drawn
inspiration from himself for a musical work. Since the dawn of Roman -
ticism, many composers – from Schubert and Berlioz to Wagner – had

‘set themselves to music’, either metaphorically or literally, but nobody had
done so with such opulence and, frankly, such narcissism as Strauss in Ein
Helden leben.

But is Strauss the real hero of this ‘hero’s life’? Everything points that way
but, in fact, he countered immediately, writing to his father shortly after the
work’s première: ‘I am supposed to be the hero myself, which is, however, only
partly correct’. He later told the writer Romain Rolland: ‘I am not a hero. I
haven’t got the necessary strength; I am not cut out for battle; I prefer to with -
draw, to be quiet, to have peace…’

Whether or not Strauss is the hero of his symphonic poem, his intention was
nothing less than writing his own ‘Eroica’ in the Beethovenian manner. Strauss
said that because Beethoven’s masterpiece was ‘so terribly unpopular among
our conductors, and thus performed even less frequently, I am now – to attend
to a pressing need – composing a large-scale tone poem, entitled Ein Helden -
leben (without a funeral march, but nevertheless in E flat major, with a lot of
horns, which are well suited to heroism).’ Planned as a pendant to the sym pho nic
poem Don Quixote and composed at the same time (1897), the work requires a
large orchestra including eight horns, five trumpets, three trombones, two tubas
and an imposing array of percussion instruments.

Performed without pauses, the work comprises six sections, which in the
manuscript score bear the titles: 1. The Hero; 2. The Hero’s Adversaries; 3. The
Hero’s Com panion; 4. The Hero at Battle; 5. The Hero’s Works of Peace and 6.
The Hero’s Retirement from this World and Consummation. These titles, how -
ever, were removed before publication. No doubt Strauss wanted to give the im -

3



pression that he had written a piece of absolute music, and to allow the lis tener
to interpret the events according to personal taste. 

The composer is represented from the outset by a theme that has some points
of contact with the first theme of Beethoven’s ‘Eroica’ Symphony. We then come
across him confronting his adversaries, represented by dissonant music. But our
hero finds consolation with his beloved. In 1894 Strauss had married the singer
Pauline de Ahna, whose irascible character nowadays has its own chapter in
musical history. Regarding the third section of this work, Strauss described his
hero’s companion: ‘She’s very complex, very much a woman… never twice
alike’. It is not hard to recognize Mrs Strauss represented here by the solo violin
and by music that is by turns joyful, mischievous, tender, arro gant and acerbic.
The battle of the fourth section (Rolland: ‘The most fearsome battle ever depicted
in music!’) is so ferocious that we fear for its outcome, but the hero ultimately
vanquishes his critics (it is sometimes said that the famous Vien nese critic
Eduard Hanslick, who had already been immor talized as Beck messer in Wag -
ner’s opera The Mastersingers of Nurem berg, appears in a four-note tuba motif
while the battle is raging most fiercely). Just to eradicate any doubt as to the
hero’s identity, Strauss then provides what amounts to a cata logue of his works,
full of quotations from Don Juan, Also sprach Zarathustra, Death and Trans -
figura tion, Don Quixote, Macbeth, Till Eulen spiegel and the opera Guntram.
These works, however, fall on deaf ears and the composer resignedly retires from
the world to devote himself to domes tic bliss. The hero’s companion – always
represented by the violin – restores calm, and the work ends serenely.

The composer himself gave the first performance of Ein Heldenleben with
the Frankfurt Museum Orchestra in Frankfurt on 3rd March 1899; the piece is
ded icated to the Amsterdam Concertgebouw Orchestra and the conductor Wil -
lem Mengelberg. The audience gave it a triumphant welcome, but the re views
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were mixed. To quote once more Romain Rolland, a long-standing friend of the
composer’s who was present at the première, ‘I saw people trembling, almost
standing up in certain passages. At the end, during the ovations of the audience
and while laurels were being conferred, trumpets were sounding and women
were waving their handkerchiefs.’

During the fifty years that separate Ein Heldenleben from the Vier letzte
Lieder (Four Last Songs), Richard Strauss had passed from being a symbol of
modernity to that of a sublime anachronism. And indeed, when listening to the
Vier letzte Lieder, who would suspect that they are contemporary with the Second
Piano Sonata by Pierre Boulez? Like so many ‘last’ works – for in stance Bach’s
Kunst der Fuge, Wagner’s Parsifal and Verdi’s Falstaff – Strauss’s Vier letzte
Lieder occupy a special place in his production. Far from being a second-rate
work written by a man whose powers were failing, it is rather a summation by a
composer who had once again found the inspiration behind his earlier master -
pieces and who was not afraid to represent himself in music one more time, this
time without ostentation. The prophetic title – which was not given by Strauss
himself – is intriguingly ambiguous: does it mean the last songs by Strauss or the
last songs of German Romanticism, of which Strauss was the last spokesman?

A refugee in Switzerland after the war, suspected of complicity with the Nazi
régime, Strauss – now in his eighties – had no desire to launch himself into a
major new project. The opera Capriccio (1940–41) had been his last important
work and, with the exception of the sombre but sublime Metamorphoses (1945),
Strauss’s music from this period onwards have a tranquil character.

Towards the end of 1946, he started work on Im Abendrot (Evening Glow), a
poem by Eichendorff, just for his own amusement and with no plans to com -
pose a song cycle, and he completed the orchestration on 27th April 1948. We
can easily understand how the composer found an echo of his own situation in
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the text by this Romantic poet: a couple arrives at the end of a journey ‘through
tribulation and through joy’, longing for rest. They are weary (‘how tired we are
of wandering’), knows that the last sleep is approaching, and wonders ‘is this
akin to death?’ In the slow orchestral postlude, the horn quotes the trans fig ur a tion
motif from Death and Transfiguration (composed almost sixty years earlier). 

In 1947 Richard Strauss was given the complete works of Hermann Hesse,
the Swiss poet of German origin who had won the Nobel Prize for literature the
previous year. The composer chose the poems that he regarded as potentially
interesting for setting to music, and ultimately decided on three of them.

Frühling (Spring) was the first of them: he finished his setting on 18th July
1948, six weeks after Im Abendrot. In its celebration of nature’s rejuvenation,
this is also a song about youth – by an eighty-four-year-old composer! It begins
in a sombre C minor (the ‘dusky vaults’), the key in which Meta mor phoses
ended, but moves to a radiant A major that expresses life’s excitement.

Chronologically, Beim Schlafengehen (When Going to Sleep) comes next: it
is dated 4th August 1948. The song concerns the desire to sleep after a hard day,
and an exhortation to cease all activity so that the soul can ‘soar in free flight’.
Once again, the composer taps into the profound meaning of the poem; here we
can almost see a serious pendant to the jocular remark he made to a journalist in
London who asked him in October 1947 what his plans for the future were:
‘Oh, to die’. Between the second and third strophes Strauss places a violin solo,
like a lullaby, inviting slumber. Might this be a further evocation of the beloved,
fifty years after Ein Heldenleben?

The last song to be completed, September is dated 20th Sep tem ber 1948.
This song seems like a premonition as less than a year later, on 9th September
1949, the composer died. After the promise of spring, the falling leaves and the
weak smile of summer evoke the gradual fading away of life.
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It was not until after the composer’s death that the four songs were gathered
together into a cycle in the form that we know today, and which seems to follow
an inner programme: Frühling, September, Beim Schlafengehen and Im Abend -
rot. The subtle orchestration adapts itself to the theme of each poem. The han -
dling of the voice brings to mind both the sophistication and also the ethereal
char acter of Strauss’s later operas – works such as Daphne or Capriccio – and
is always at the service of the text, respecting its strophic disposition. De scrip -
tive details – for instance the song of larks evoked by the flutes, the ‘dusky
vaults’, ‘the garden mourns’ – are entirely integrated into the orchestral texture
without ever compromising the intelligibility of the text. The tempo is generally
moderate (except for in Frühling, which reaches Allegretto) and this contributes
to the meditative atmosphere of the work, conferring upon it a mood of tender
solemnity without sentimentality: this is a considered and mellow farewell to
the beauties of the world. 

In accordance with Strauss’s wish, the work was premièred by the dramatic
soprano Kirsten Flagstad. The composer had not specified any conductor in par -
ticular, expressing the wish merely that he should be a good one. At Flagstad’s
suggestion, it was Wilhelm Furtwängler who conducted the Philharmonia Orch -
es tra at the Royal Albert Hall in London on 22nd May 1950. The composer,
having already passed away, could not be present at the first performance of his
final work.

© Jean-Pascal Vachon 2011
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Founded in 1918, the Rotterdam Philharmonic Orchestra developed into a
lead ing international orchestra under the direction of Eduard Flipse. The orch -
estra dev eloped an international profile in the 1970s under Edo de Waart. The
appoint ment of Valery Gergiev as principal conductor in 1995 ushered in a new
era in the orchestra’s history. The Gergiev Festival Rotterdam, held for the first
time in 1996, quickly became a fixture on the festival calendar both na tionally and
internationally. Since 2008, the orchestra’s principal conductor has been Yannick
Nézet-Séguin. Since its inception, the Rotterdam Philhar monic Orchestra has
striven to make sym phonic music accessible to a wider audience. It does not
restrict itself to tradi tional works, but seeks out a new and non-clas sical reper -
toire as well. In 1930, the orch  estra launched a series of children’s con certs,
which has grown into an acclaimed educational pro gramme. The Rotter dam
Phil harmonic Orchestra’s home is de Doelen concert hall, where the orchestra
draws over 100,000 visitors annually (including a sig nificant pro portion of young
people). The orchestra can also fre quently be heard at other loca tions as well, from
Rotterdam community centres to major stages in the Nether lands and abroad.

Yannick Nézet-Séguin is music director of the Rotterdam Philharmonic Orch es -
tra and in June 2010 was appointed music director designate of the Phila del phia
Orchestra, taking up the position from the 2012–13 season. He is also prin cipal
guest conductor of the London Philharmonic Orchestra and artistic director and
principal conductor of the Orchestre Métropolitain (Montreal).

Following studies in his native Montreal, Nézet-Séguin has worked exten -
sive ly with leading Canadian and American orchestras. Since his European début
in 2004, he has become a regular guest conductor of leading ensembles such as
the Dresden Staatskapelle and Chamber Orchestra of Europe. Recent débuts
include concerts with the Tonhalle-Orchester Zurich, Boston Symphony Orch es -
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tra and Vienna Philharmonic at the 2010 Salzburg Mozartwoche. The 2010–11
season sees his first appearances with the Berlin Philharmonic Orches tra, Chica -
go Symphony Orchestra, Bavarian Radio Symphony Orchestra (Munich) and
Leipzig Gewandhaus Orchestra.

A notable operatic conductor, Nézet-Séguin made an acclaimed Metropolitan
Opera début in 2009 with a new production of Bizet’s Carmen, returning in
2010 for a new production of Verdi’s Don Carlo. For Netherlands Opera he has
conducted Janáček’s The Makropoulos Case and Puccini’s Turandot, and in the
summer of 2010 he returned to the Salzburg Festival to conduct Mozart’s Don
Giovanni with the Vienna Philharmonic and a revival of his 2008 production of
Gounod’s Roméo et Juliette with the Salzburg Mozarteum Orchestra. Coming
opera engagements include débuts at La Scala and at the Royal Opera House,
Covent Garden, in the 2010–11 and 2011–12 seasons respectively.

Yannick Nézet-Séguin has made numerous acclaimed recordings with the
Orchestre Métropolitain as well as with the Rotterdam Philharmonic Orchestra.
He is a recipient of the prestigious National Arts Centre Award presented by the
Governor General of Canada.

Born in Flensburg, Germany, Dorothea Röschmann is one of the most highly
respected singers of her generation. In 1995 she gained international recognition
singing the role of Susanna in The Marriage of Figaro at the Salzburg Festival,
conducted by Nikolaus Harnoncourt. She has since returned regularly to the
Fes tival where her roles have included Countess Almaviva, Ilia, Donna Elvira,
Pamina and Vitellia, under conductors such as Claudio Abbado, Sir Charles
Mackerras and Yannick Nézet-Séguin. She has featured regularly at the Berlin
State Opera, Bavarian State Opera in Munich, the Vienna State Opera, the Royal
Opera House, Covent Garden and at the Metropolitan Opera, New York.
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In concert she has appeared with orchestras including the Berlin Philhar mo nic
Orchestra, Vienna Philharmonic, Chicago Symphony Orchestra, Bava rian Radio
Symphony Orchestra and New York Philharmonic, under such con duc tors as Sir
Simon Rattle, Bernard Haitink, Daniel Barenboim and Sir Colin Davis. A re -
nowned recitalist, Dorothea Röschmann has given acclaimed concerts in venues
such as the Amsterdam Concertgebouw, Carnegie Hall, at the Schwarzen berg
Schubertiade and the Edinburgh and Munich Festivals and with Daniel Baren -
boim at the Deutsche Staatsoper, Berlin.
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Richard Strauss ist gewiss nicht der erste Komponist, der sich durch
seine eigene Person zu einer Komposition anregen ließ. Seit Anbeginn
der Romantik inszenierten sich etliche Komponisten – u.a. Schubert,

Berlioz und Wagner – in ihrer Musik bald metaphorisch, bald unverhohlen; nie -
mand aber legte dabei so viel Opulenz und, ja, Narzissmus an den Tag wie
Strauss in Ein Heldenleben.

Aber ist Strauss der wirkliche Held dieses „Heldenlebens“? Alles deutet
darauf hin, und doch hat er sich gegen die Mutmaßung verwahrt, derzufolge
„der Held ich selbst sein soll, was […] jedoch nur teilweise zutrifft“, wie er
kurz nach der Uraufführung an seinen Vater schrieb. Dem Schriftsteller Romain
Rolland sagt er später: „Ich bin kein Held. Mir fehlt die nötige Kraft; ich bin
nicht für die Schlacht gemacht; ich ziehe es vor, mich zurückzuziehen, Ruhe
und Frieden zu genießen.“

Ob nun Held seiner Symphonischen Dichtung oder nicht: Strauss wollte
nichts weniger als – einem gewissen Ludwig van B. folgend – seine eigene
„Eroica“ komponieren. „Da Beethovens Eroica“, so Strauss, „bei unseren Diri -
genten so sehr unbeliebt ist und daher nur mehr selten aufgeführt wird, com po -
niere ich jetzt, um einem dringenden Bedürfnis abzuhelfen, eine größere Ton -
dichtung, Heldenleben betitelt (zwar ohne Trauermarsch, aber doch in Es-Dur,
mit sehr viel Hörnern, die doch einmal auf den Heroismus geeicht sind).“ Als
Pendant zur Symphonischen Dichtung Don Quixote gedacht und zur selben Zeit
(1897) komponiert, verlangt das Werk ein üppig besetztes Orchester mit u.a.
acht Hörnern, fünf Trompeten, drei Posaunen, zwei Tuben und einem umfang -
reichen Schlagapparat.

Das einsätzige Werk besteht aus sechs Teilen: 1. Der Held – 2. Des Helden
Widersacher – 3. Des Helden Gefährtin – 4. Des Helden Walstatt – 5. Des
Helden Friedenswerke – 6. Des Helden Weltflucht und Vollendung. Diese Titel
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wurden jedoch vor der Drucklegung zurückgezogen; Strauss wollte sein Werk
offenbar als absolute Musik verstanden wissen und überließ es dem Publikum,
die zentralen Stationen auf eigene Weise zu „übersetzen“.

Der Komponist wird von Anfang an durch ein Thema dargestellt, das durch aus
an das erste Thema der Eroica-Symphonie von Beethoven anklingt. Darauf hin
gerät er in Auseinandersetzung mit seinen Widersachern, die von disso nanter
Musik charakterisiert werden. Doch unser Held findet Trost bei seiner Ge liebten.
(1894 hatte Strauss übrigens die für ihr aufbrausendes Wesen bekannte Sängerin
Pauline de Ahna.) Die Gefährtin seines Helden in diesem dritten Teil beschreibt er
fol gender maßen: „Sie ist sehr kompliziert, sehr viel Frau … nie zweimal die -
selbe.“ Unschwer lässt sich Frau Strauss in der Solo-Violine und einer Musik
erkennen, die abwechselnd fröhlich, neckisch, zärtlich, arrogant und schneidend
ist … 

Der wilde Kampf im vierten Teil (Rolland: „Der ge wal tigste Kampf, der je mit
musi kalischen Mitteln gemalt wurde!“) lässt um den Ausgang bangen, doch letzt -
lich triumphiert der Held über seine Kritiker. (Der berühmte Wiener Kri tiker
Eduard Hanslick – von Wagner bereits in der Figur des Beckmesser in Die
Meister singer von Nürnberg verewigt – soll einigen Kom mentatoren zufolge in
Gestalt eines viertönigen Tuba-Motivs auf dem Höhe punkt des Kampfes er -
scheinen …) Um alle Zweifel an der Identität des Helden zu zerstreuen, fährt
Strauss dann einen wahren Katalog seiner Werke auf – mit Zitaten aus Don Juan,
Also sprach Zarathustra, Tod und Verklärung, Don Quixote, Macbeth, Till
Eulenspiegel und der Oper Guntram. Diese Werke aber stoßen auf taube Ohren;
der resignierte Komponist streckt die Waffen und entsagt der Welt, um sich fortan
seinem häuslichen Glück zu widmen. Die Gefährtin des Helden – wie derum von
der Violine dargestellt – stellt die Ruhe wieder her; das Werk endet in großer
Ausgeglichenheit.
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Ein Heldenleben ist dem Dirigenten Willem Mengelberg und dem Concert -
gebouw Orkest Amsterdam gewidmet; bei der Uraufführung am 3. März 1899
in Frankfurt/M. aber leitete der Komponist selber das Frankfurter Museums -
orchester. Das Publikum bereitete dem Werk einen triumphalen Erfolg, die Mei -
nung der Kritiker jedoch war geteilt. Zitieren wir nochmal Romain Rolland, der
bei den ersten Aufführungen zugegen und ein langjähriger Freund des Kompo -
nisten war: „Ich sehe Menschen zittern, fast erheben sie sich bei bestimmten
Passagen. Am Ende erschallen in den Ovationen und Bravorufen die Trom -
peten, während die Frauen ihre Taschentücher schwenken!“

Im Laufe der rund fünfzig Jahre, die Ein Heldenleben von den Vier letzten
Liedern trennen, war Richard Strauss von einer Symbolfigur der Moderne zu
einer des sublimen Anachronismus geworden. Und in der Tat: Wer würde
ahnen, dass diese Vier letzten Lieder zu derselben Zeit komponiert wurden wie
die 2. Klaviersonate von Pierre Boulez? Wie so viele „letzte Werke“ (man
denke etwa an Bachs Kunst der Fuge, Wagners Parsifal und Verdis Falstaff )
spielen die Vier letzten Lieder von Richard Strauss eine besondere Rolle im
Zentrum seines Schaffens: Weit entfernt davon etwa, ein nachrangiges Werk aus
der Feder eines altersschwachen Komponisten zu sein, handelt es sich vielmehr
um die summa eines Komponisten, der die Inspiration seiner frühen Haupt -
werke wieder erlangt hat und der sich nicht scheut, ein weiteres musikalisches
Selbstportrait vorzulegen – diesmal freilich in aller Bescheidenheit. Der prophe -
tische Titel, der nicht von Strauss stammt, ist übrigens von einiger Zweideutig -
keit: Handelt es sich um Strauss’ letzte Lieder oder um die letzten Lieder der
deutschen Romantik, deren allerletzter Vertreter Strauss war? 

Nach dem Krieg in die Schweiz geflüchtet, weil er als ein Mitläufer des
Nazi-Regimes verdächtigt wurde, wollte der achtzigjährige Strauss sich gewiss
nicht mehr in ein neues, bedeutendes Projekt stürzen. Sein letztes großes Werk
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war die Oper Capriccio (1940/41) gewesen; sieht man von den düsteren, aber
sublimen Metamorphosen (1945) ab, wies die Musik, die Strauss ab jener Zeit
komponierte, einen besänftigten Charakter auf.

Ende 1946 begann er mit der Arbeit an Im Abendrot nach Eichendorff –
ohne Auftrag und ohne dabei an einen Zyklus zu denken; am 27. April 1948
war die Orchestrierung beendet. Unschwer lässt sich erkennen, dass der Kom -
po nist in der Vorlage des romantischen Dichters einen Widerhall seiner eigenen
Situation hatte finden können: Ein Paar gelangt nach „Not und Freude“ an das
Ende seiner Reise und sehnt sich nach Ruhe. „Wandermüde“ weiß es, dass der
letzte Schlaf naht, und fragt: „Ist dies etwa der Tod?“ Das langsame Orchester -
nachspiel zitiert das Verklärungsmotiv aus der fast 60 Jahre früher kompo -
nierten Symphonischen Dichtung Tod und Verklärung.

1947 hatte Richard Strauss eine Werkausgabe des ebenfalls in der Schweiz
lebenden Hermann Hesse erhalten, der im Vorjahr den Nobelpreis für Literatur
erhalten hatte. Er wählte einige Gedichte aus, die er für eine Vertonung geeignet
hielt, und begrenzte diese Auswahl schließlich auf drei. Als erstes Lied wurde
am 18. Juli 1948 Frühling fertiggestellt, sechs Wochen nach Im Abendrot. Mit
der Verherrlichung der wiedererwachenden Natur besingt dieses Lied auch die
Jugend – aus der Perspektive eines 84-jährigen Komponisten. Es beginnt in
düsterem c-moll (die „dämmrigen Grüfte“) – jener Tonart, in der die Meta mor -
phosen enden -, geht dann aber in ein strahlendes A-Dur über, das den Schauer
des Lebens zum Ausdruck bringt.

In chronologischer Hinsicht folgte darauf das auf den 4. August 1948 da -
tierte Beim Schlafengehen. Es handelt von der Sehnsucht nach Schlaf am Ende
eines mühseligen Tages und ist eine Einladung, alles Tun zu lassen, auf dass die
Seele „in freien Flügen schwebe“. Wiederum dringt der Komponist zu den
Tiefen schichten des Gedichts vor; fast könnte man hierin das ernsthafte Pendant
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zu jener belustigten Antwort sehen, die er einem Londoner Journalisten im
Oktober 1947 auf die Frage nach seinen nächsten Projekten gab: „Na, sterben
halt!“ Zwischen zweiter und dritter Strophe platzierte Strauss ein Violinsolo in
der Art eines Wiegenlieds – ein weiteres Portrait der Geliebten, fünfzig Jahre
nach Ein Heldenleben?

Als letztes der drei Hesse-Lieder wurde am 20. September 1948 September
fertiggestellt. Dieses Lied erscheint wie eine Vorahnung, denn kaum ein Jahr
später, am 8. September 1949, starb der Komponist. Nach den Verheißungen
des Frühlings versinnbildlichen fallendes Laub und das schwache Lächeln des
Sommers das allmählich verlöschende Leben.

Erst nach dem Tod des Komponisten wurden die vier Lieder zu jenem Zyklus
zusammengestellt, den wir heute kennen und der einem inneren Programm zu
folgen scheint: Frühling, September, Beim Schlafengehen und Im Abendrot. Die
subtile Instrumentation schmiegt sich dem Thema des jeweiligen Gedichts an,
während die Stimmbehandlung an die Raffinesse und den ätherischen Charakter
der späten Opern wie Daphne oder Capriccio erinnert; stets dient sie dem Text,
dessen strophische Struktur gewahrt wird. Auch Tonmalereien wie der Lerchen -
gesang der Flöten, die „dämmrigen Grüfte“ oder der traurige Garten sind voll -
kommen in die Orchestertextur integriert, ohne je das Textverständnis zu beein -
trächtigen. Das mäßige Grundtempo – lediglich der Frühling schwingt sich zu
einem Allegretto auf – trägt zu der andächtigen Atmosphäre des Zyklus bei und
sorgt für einen Ton sanfter, unsentimentaler Feierlichkeit: Dies ist ein höchst
bewusster, reifer Abschied von den Schönheiten der Welt.

Dem Wunsch Richard Strauss’ entsprechend, wurden die Vier letzten Lieder
bei der Uraufführung von der dramatischen Sopranistin Kirsten Flagstad ge -
sungen. Einen Dirigenten hatte er nicht bestimmt – er sollte einfach nur gut
sein. Auf Kirsten Flagstads Vorschlag hin leitete Wilhelm Furtwängler das Phil -
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har monia Orchestra am 22. Mai 1950 in der Londoner Royal Albert Hall. Der
Komponist konnte die Vorbereitungen zur Uraufführung seines letzten Werks
nicht mehr begleiten.

© Jean-Pascal Vachon 2011

Die 1918 gegründeten Rotterdamer Philharmoniker entwickelten sich unter
der Leitung von Eduard Flipse zu einem internationalen Spitzenorchester, das
sein Pro fil insbesondere in den 1970er Jahren unter Edo de Waart schärfte. 1995
leitete die Ernennung Valery Gergievs zum Chefdirigenten eine neue Ära in der
Geschichte des Orchesters ein. Das Gergiev Festival Rotterdam, 1996 erstmals
veranstaltet, wurde rasch zu einer festen Adresse in der nationalen und inter -
natio nalen Festival landschaft. Seit 2008 ist Yannick Nézet-Séguin Chefdirigent
des Orchesters. Seit seiner Gründung ist es dem Rotterdamer Philharmoniker
ein besonderes Anliegen, symphonische Musik einem breiteren Publikum zu -
gäng lich zu machen. Und so be schränkt es sich nicht auf traditionelle Werke,
sondern erkundet auch neues und nicht-klassisches Repertoire. 1930 initiierte
das Orchester eine Kinderkonzertreihe, die sich zu einem gefeierten musik päda -
go gischen Programm entwickelt hat. Heimat der Rotterdamer Philharmoniker
ist der de Doelen-Konzertsaal, der jährlich über 100.000 Besucher willkommen
heißt (darunter einen beträchtlichen Anteil junger Menschen). Das Orchester ist
häufig auch in anderen Veranstaltungsstätten zu hören – von Rotterdamer Ge -
meinde zentren bis hin zu bedeutenden Bühnen in den Niederlanden und im
Aus land.
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Yannick Nézet-Séguin ist Musikalischer Leiter des Rotterdam Philharmonic
Orchestra und wurde im Juni 2010 zum designierten Musikalischen Leiter des
Philadelphia Orchestra ab der Saison 2012/2013 ernannt. Außerdem ist er Erster
Gastdirigent des London Philharmonic Orchestra und Künstlerischer Leiter so -
wie Chefdirigent des Orchestre Métropolitain (Montreal). Nach der Ausbildung
in seiner Geburtsstadt Montréal hat er ausgiebig mit führenden kanadischen und
amerikanischen Orchestern zusammengearbeitet. Seit seinem Europadebüt im
Jahr 2004 gastiert er regelmäßig bei heraus ragen den Ensembles wie der Staats -
kapelle Dresden und dem Chamber Orchestra of Europe. Zu den Debüts aus
jüngerer Zeit gehören Konzerte mit dem Tonhalle-Orchester Zürich, dem Boston
Symphony Orchestra und den Wiener Philhar mo nikern bei der Salz burger
Mozart woche 2010. In der Saison 2010/11 gibt er seine Debüts bei den Berliner
Philharmonikern, dem Chicago Symphony Or ches tra, dem Symphonie orchester
des Bayerischen Rundfunks und dem Gewand hausorchester Leipzig.

Auch als Operndirigent hat Yannick Nézet-Séguin sich einen Namen ge -
macht. 2009 gab er in einer Produktion von Bizets Carmen sein Debüt an der
Metropolitan Opera, um 2010 für eine neue Produktion von Verdis Don Carlo
zurückzukehren. Bei der Netherlands Opera dirigierte er Janáčeks Die Sache
Makropoulos und Puccinis Turandot, und im Sommer 2010 kehrte er zu den
Salz burger Festwochen zurück, um Mozarts Don Giovanni mit den Wiener Phil -
 harmonikern und eine Wiederaufnahme seiner 2008er-Produktion von Gou nods
Roméo et Juliette mit dem Mozarteumorchester Salzburg zu leiten. Zu seinen
künftigen Engagements zählen Debüts an der Scala (2010/11) und am Royal
Opera House, Covent Garden (2011/12). Yannick Nézet-Séguin hat zahlreiche
hoch gelobte Aufnahmen mit dem Or chestre Métropolitain und mit dem Rotter -
dam Philharmonic Orchestra vorge legt. Vom Generalgouverneur von Kanada
wurde er mit dem renommierten National Arts Centre Award ausgezeichnet.
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Die aus Flensburg stammende Dorothea Röschmann ist eine der angesehensten
Sängerinnen ihrer Generation. Bei den Salzburger Festspielen gelang ihr 1995
in der Rolle der Susanna (Le nozze di Figaro) unter Nikolaus Harnoncourt der
internationale Durchbruch. Seitdem gastiert sie dort in Rollen wie Gräfin Alma -
viva, Ilia, Donna Elvira, Pamina und Vitellia und unter Dirigenten wie Claudio
Abbado, Sir Charles Mackerras und Yannick Nézet-Séguin. Daneben tritt sie
regel mäßig an der Staatsoper Berlin, der Bayerischen Staatsoper in München,
der Wiener Staatsoper, am Royal Opera House (Covent Garden) und an der
Metropolitan Opera in New York auf.

Auf dem Konzertpodium ist sie mit Orchestern wie den Berliner Philhar -
monikern, den Wiener Philharmonikern, dem Chicago Symphony Orchestra,
dem Symphonieorchester des Bayerischen Rundfunks und den New Yorker Phil -
harmonikern unter Dirigenten wie Sir Simon Rattle, Bernard Haitink, Daniel
Barenboim und Sir Colin Davis zu erleben. Als renommierte Liedersängerin hat
sie gefeierte Liederabende im Amsterdamer Concertgebouw, der Carnegie Hall,
bei der Schubertiade Schwarzenberg, bei den Festivals von Edinburgh und
Mün chen sowie mit Daniel Barenboim an der Deutschen Staatsoper in Berlin
gegeben.
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Richard Strauss n’est certes pas le premier compositeur de l’histoire à
s’être inspiré de sa propre personne pour une œuvre musicale. Depuis
le début du romantisme, plusieurs compositeurs – de Schubert et Ber -

lioz à Wagner entre autres – s’étaient mis en scène dans leur propre musique,
tantôt métaphoriquement, tantôt directement, mais personne avec autant d’opu -
lence et, disons-le, de narcissisme que Strauss dans Ein Heldenleben [Une vie
de héros].

Mais Strauss est-il le véritable héros de cette « Vie de héros » ? Tout porte à le
croire mais, à vrai dire, il s’en défendra à demi-mot : « je serais moi-même le
héros, ce qui n’est qu’en partie vrai », écrit-il à son père peu après la création de
l’œuvre, « je ne suis pas un héros. Je n’ai pas la force requise. Je préfère me retirer
pour apprécier le calme et la paix » dit-il plus tard à l’écrivain Romain Rolland. 

Héros ou non de son poème symphonique, l’intention de Strauss n’était ici
rien de moins que de composer sa propre « Héroïque » après un certain Ludwig
van B… Strauss disait du chef d’œuvre de Beethoven que celui-ci était « si peu
aimé par nos chefs que pour compenser ce besoin, j’ai composé un poème
musical de grande dimension intitulée Une vie de héros, bien sûr sans marche
funèbre, mais bien en mi bémol majeur, avec beaucoup de cors qui constituent
l’étalon de l’héroïsme ». Conçue comme un pendant au poème symphonique
Don Quichotte et composée en même temps (1897), l’œuvre réclame un très
grand orchestre qui inclut entre autres huit cors, cinq trompettes, trois trom -
bones, deux tubas et une importante batterie de percussions.

D’un seul tenant, l’œuvre compte six sections dont les titres apparaissaient
dans le manuscrit de la partition : 1- Le héros, 2- Les adversaires du héros, 3-
La compagne du héros, 4- Le champ de bataille du héros (ou « Le combat du
héros »), 5- Les œuvres de paix du héros et 6- La retraite et l’accomplissement.
Les titres furent cependant retirés au moment de la publication. Sans doute
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Strauss voulait-il donner à son œuvre l’allure d’une composition de musique
absolue et laisser à l’auditeur le soin de « traduire » les péripéties à sa guise.

Le compositeur est représenté dès le début par un thème qui n’est pas sans
rappeler le premier thème de la symphonie Héroïque de Beethoven. On le voit
ensuite, affrontant ses adversaires représentés par une musique dissonante. Mais
notre héros trouve le réconfort auprès de sa bien-aimée. Mentionnons que Strauss
avait épousée en 1894 la chanteuse Pauline de Ahna dont le caractère acariâtre
fait aujourd’hui partie de la petite histoire musicale. Pour la troisième partie, il
évoque la compagne de son héros en ces termes : « elle est très complexe, très
femme… jamais semblable à elle-même ». On reconnaîtra sans peine Madame
Strauss représentée ici par le violon solo et une musique tour à tour joyeuse,
espiègle, tendre, arrogante, tranchante… La bataille féroce de la quatrième par tie
(Rolland : « La plus formidable bataille qu’on ait jamais peinte en musique ! »)
fait craindre de l’issue mais le héros triomphe finalement des critiques (sou -
lignons que le célèbre critique viennois Eduard Hanslick, déjà immortalisé sous le
trait du personnage de Beckmesser dans l’opéra Die Meistersinger von Nurem -
berg de Wagner, apparaîtrait selon certains commentateurs sous la forme d’un
motif de quatre notes au tuba au plus fort de la bataille !) Histoire de dissiper
tout doute sur l’identité du héros, Strauss se livre ensuite à un véritable cata -
logue de son œuvre alors qu’abondent les citations de Don Juan, Ainsi parlait
Zarathoustra, Mort et transfiguration, Don Quichotte, Macbeth, Till l’espiègle
et de l’opéra Guntram. Mais ces œuvres tombent dans l’oreille d’un sourd et le
compositeur résigné rend les armes et se retire du monde pour se consacrer plu -
tôt à son bonheur domestique. La compagne du héros – toujours représentée par
le violon – ramène le calme et l’œuvre se termine dans la sérénité.

Dédié au chef Willem Mengelberg et à l’orchestre du Concertgebouw d’Am -
sterdam, l’œuvre sera créée par le compositeur lui-même au pupitre à Francfort-
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sur-Main à la tête du Frankfurter Museumsorchester, l’orchestre en résidence de
l’opéra, le 3 mars 1899. Le public fit un triomphe à l’œuvre mais la critique fut
partagée. Citons encore une fois Romain Rolland, un témoin des premières
exécutions de l’œuvre et un ami de longue date du compositeur : « Je vois des
gens frémir, presque se lever à certains passages. À la fin, dans l’ova tion qu’on
fait, les couronnes qu’on offre, les trompettes sonnent, les femmes agitent leurs
mouchoirs ! ».

Au cours des quelque cinquante années qui séparent Ein Heldenleben des
Vier letzte Lieder [Quatre derniers lieder], Richard Strauss était passé du statut
de figure emblématique de la modernité à celui de sublime anachronisme. En
effet, qui à l’écoute de ces Vier letzte Lieder, se douterait que la seconde Sonate
pour piano de Pierre Boulez leur est contemporaine ? Comme tant d’œuvres
« finales » (pensons à l’Art de la fugue de Bach, à Parsifal de Wagner et à
Falstaff de Verdi), les Vier letzte Lieder de Richard Strauss jouent un rôle par -
ticulier au sein de sa production : loin d’une œuvre de second plan produite par
un homme aux moyens diminués, il s’agit plutôt de la somme d’un compositeur
qui retrouve l’inspiration de ses chefs d’œuvre antérieurs et qui ne craint pas,
une fois de plus, de se représenter en musique mais cette fois, avec modestie. Le
titre prophétique, qui n’est pas de Strauss, présente d’ailleurs une intéressante
am biguïté : s’agit-il des derniers lieder de Strauss ou des derniers lieder du Ro -
mantisme allemand dont Strauss était l’ultime représentant ? 

Réfugié en Suisse après la guerre parce que soupçonné de complaisance en -
vers le régime nazi, l’octogénaire Richard Strauss ne souhaitait certes plus se
lancer dans un nouveau projet important. L’opéra Capriccio (1940–41) avait été
sa dernière œuvre importante et, si l’on excepte les sombres mais sublimes Méta -
morphoses (1945), la musique composée par Strauss à cette époque pré sentait
désormais un caractère apaisé.
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Vers la fin 1946, il commença à travailler sur Im Abendrot [Au soleil cou -
chant], un poème d’Eichendorff, pour son seul plaisir, sans songer à un cycle, et
il en termina l’orchestration le 27 avril 1948. On comprend aisément que le
com positeur ait pu trouver un écho de sa propre situation dans le texte du poète
romantique : un couple arrive au terme de son voyage « dans la peine et la joie »
et aspire au repos. Fatigué (« Comme nous sommes las d’errer ! »), il sait que le
sommeil final approche et se demande « Serait-ce déjà la mort ? ». Le postlude
orchestral, lent, cite, au cor, le motif de la transfiguration extrait de Mort et
transfiguration (composé près de soixante ans auparavant). 

Richard Strauss avait reçu en 1947 les œuvres complètes d’Hermann Hesse,
le poète suisse d’origine allemande qui avait remporté le prix Nobel de litté -
rature l’année précédente. Il y sélectionna quelques poèmes qu’il jugeait poten -
tiellement intéressants pour une transposition musicale et arrêta finalement son
choix sur trois d’entre eux. 

Frühling [Printemps] est le premier qu’il termina le 18 juillet 1948, soit six
semaines après Im Abendrot. Par sa célébration de la renaissance de la nature,
ce lied chante également la jeunesse… vue par un compositeur de quatre-vingt-
quatre ans ! Il débute dans un sombre do mineur (les « sombres caveaux »), la
to nalité dans laquelle s’achevaient les Métamorphoses mais passe à un lumi -
neux la majeur qui traduit le frisson de la vie.

Chronologiquement, Beim Schlafengehen [L’heure du sommeil] suit et est
daté du 4 août 1948. Il s’agit d’une aspiration au sommeil après une dure jour née
et une invitation à cesser toute activité pour laisser l’âme « prendre son envol ».
Encore une fois, le compositeur parvient au sens profond de ce poème et on
peut presque y voir le pendant sérieux de la réponse amusée qu’il offrit à un
jour naliste londonien qui l’interrogeait en octobre 1947 sur ses projets : « Ma
foi, mourir ! ». Entre la seconde et la troisième strophe, Strauss insère un solo de
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violon, comme une berceuse qui invite au sommeil. Une autre évocation de
l’aimée, cinquante ans après Ein Heldenleben ?

Dernier complété, September [Septembre] porte la date du 20 septembre
1948. Ce lied apparaît comme un pressentiment puisque c’est moins d’un an
plus tard, le 8 septembre 1949, que le compositeur s’éteindra. Après les pro -
messes du printemps, la chute des feuilles et le faible sourire de l’été évoquent
la vie qui s’éteint peu à peu.

Ce n’est qu’après la mort du compositeur que les quatre lieder furent réunis
en un cycle dans la forme que nous connaissons aujourd’hui et qui semble suivre
un programme intérieur : Frühling, September, Beim Schlafengehen et Im Abend -
rot. L’orchestration subtile s’adapte au thème de chaque poème. Le traitement
de la voix rappelle la sophistication ainsi que le caractère éthéré des opéras
tardifs de Strauss comme Daphne ou Capriccio et est constamment au service
du texte dont il respecte l’arrangement strophique. Enfin, les détails descriptifs
comme le chant des alouettes évoqué par les flûtes, les « sombres caveaux », le
« jardin en deuil », sont totalement intégrés à la texture orchestrale sans jamais
nuire à la compréhension du texte. Le tempo général est modéré, à l’exception
de Frühling qui pousse jusqu’à un allegretto, et contribue à l’atmosphère re -
cueillie de l’œuvre et confère un ton de solennité tendre sans sentimentalisme :
il s’agit ici d’un adieu conscient et muri aux beautés du monde. 

L’œuvre, conformément au souhait de Richard Strauss sera créée par la so -
prano dramatique Kirsten Flagstad. Le compositeur n’avait pas requis de chef en
particulier et souhaitait simplement qu’il fût bon. C’est Wilhelm Furt wängler,
suite à la suggestion de Flagstad, qui sera à la tête de l’Orchestre Philharmonia
de Londres le 22 mai 1950 au Royal Albert Hall de Londres. Le compositeur ne
put assister à la création de son œuvre ultime car il avait déjà quitté ce monde.

© Jean-Pascal Vachon 2011
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Fondé en 1918, l’Orchestre Philharmonique de Rotterdam est devenu un or -
ches tre international sous la direction d’Eduard Flipse. Il a développé un profil
mondial dans les années 1970 avec Edo de Waart. Une nouvelle ère dans l’his -
toire de l’orchestre commença avec la nomination de Valery Gergiev comme
chef prin cipal en 1995. Le Festival Gergiev à Rotterdam, tenu pour la première
fois en 1996, de vint rapidement un point fixe au calendrier des festivals natio -
naux et interna tionaux. Yannick Nézet-Séguin est chef principal de la formation
depuis 2008. Depuis ses débuts, l’Orchestre Philharmonique de Rotterdam s’est
efforcé de rendre la musique symphonique accessible à un plus grand public. Il
ne se limite pas à des œuvres traditionnelles mais recherche aussi un répertoire
nouveau et non-classique. En 1930, il lança une série de concerts pour enfants
qui est devenu un pro gramme éducatif renommé. L’Orchestre Philharmonique
de Rotterdam réside à la salle de con cert de Doelen où il attire plus de 100,000
visiteurs chaque année (dont une proportion importante de jeunes gens). L’or -
ches tre se produit fréquem ment ailleurs aussi, des centres communautaires de
Rotterdam à de grandes scènes aux Pays-Bas et à l’étranger.

Yannick Nézet-Séguin est le directeur musical de l’Orchestre philharmonique
de Rotterdam. En juin 2010, il a été nommé directeur musical de l’Orchestre
symphonique de Philadelphie, un poste qu’il occupera à compter de la saison
2012–13. Il est également principal chef invité de l’Orchestre philharmonique de
Londres et directeur artistique et chef d’orchestre attitré de l’Orchestre métro -
politain (Montréal).

Après des études à Montréal, sa ville natale, Nézet-Séguin s’est fréquem -
ment produit avec les meilleurs orchestres canadiens et américains. Depuis ses
débuts en Europe en 2004, il est devenu chef invité régulier avec des orchestres
tels la Staatskappelle de Dresde et l’Orchestre de chambre d’Europe. Parmi ses
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débuts récents, mentionnons les concerts avec le Tonhalle-Orchester de Zurich,
l’Orchestre symphonique de Boston et l’Orchestre philharmonique de Vienne
lors des Mozartwoche de Salzbourg en 2010. Au cours de la saison 2010–11, il
dirige pour la première fois l’Orchestre philharmonique de Berlin, l’Orchestre
symphonique de Chicago, l’Orchestre symphonique de la radiodiffusion bava -
roise (Munich) ainsi que l’Orchestre du Gewandhaus de Leipzig.

Apprécié pour son travail à l’opéra, Nézet-Séguin a fait des débuts re mar -
qués au Metropolitan Opera House avec une nouvelle production de Carmen de
Bizet en 2009 avant d’y retourner en 2010 avec une nouvelle production de Don
Carlo de Verdi. Il dirige L’affaire Makropoulos de Janáček et Turandot de Puc -
cini au Nederlands Opera. À l’été 2010, il est retourné au Festival de Salzbourg
pour y diriger Don Giovanni avec l’Orchestre philharmonique de Vienne ainsi
qu’une reprise de sa production de 2008 de Roméo et Juliette de Gounod avec
l’Orchestre du Mozarteum de Salzbourg. Parmi ses engagements à l’opéra à
venir, mentionnons ses débuts à la Scala de Milan et au Royal Festival House,
Covent Garden lors des saisons 2010–11 et 2011–12 respectivement.

Yannick Nézet-Séguin a réalisé de nombreux enregistrements avec l’Orches tre
métropolitain du Grand Montréal et l’Orchestre philharmonique de Rotter dam
salués par la critique. Il reçoit la prestigieuse récompense du Centre national des
Arts des mains de la Gouverneure générale du Canada en 2010.

Née à Flensbourg en Allemagne, Dorothea Röschmann est aujourd’hui l’une
des chanteuses les plus appréciées de sa génération. Elle obtient la reconnais -
sance internationale en 1995 alors qu’elle tient le rôle de Susanna dans Le
Nozze di Figaro de Mozart au Festival de Salzbourg sous la direction de Niko -
laus Harnoncourt. Elle s’est régulièrement produite depuis dans le cadre de ce
festival et a notamment tenu les rôles de la Comtesse Almaviva, Ilia, Donna El -
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vira, Pamina et Vitellia sous la direction de chefs tels Claudio Abbado, Sir
Charles Mackerras et Yannick Nézet-Séguin. Elle chante aussi au Staatsoper de
Berlin, au Bayerische Staatsoper de Munich, au Staatsoper de Vienne, au Royal
Opera House de Covent Garden de Londres ainsi qu’au Metropolitan Opera
House de New York.

Elle s’est également produite en concert, en compagnie entre autres de l’Or -
chestre philharmonique de Berlin, de l’Orchestre philharmonique de Vienne, de
l’Orchestre symphonique de Chicago, de l’Orchestre de la radio bavaroise ainsi
que de l’Orchestre philharmonique de New York sous la direction de chefs tels
Sir Simon Rattle, Bernard Haitink, Daniel Barenboim et Sir Colin Davis. Réci -
ta liste réputée, Dorothea Röschmann a donné des concerts dans des salles aussi
prestigieuses que le Concertgebouw d’Amsterdam, Carnegie Hall à New York,
ainsi que dans le cadre de festivals comme celui des Schubertiades de Schwarzen -
berg ainsi que ceux d’Édinbourg et de Munich et également avec Daniel Baren -
boim au Staatsoper de Berlin. 
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