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This evening’s performance is 

dedicated to the memory of the 

late Louis Slavko Mrak, founder 

of Mark Motors of Ottawa and 

dedicated supporter of the 

National Arts Centre and the NAC 

Orchestra. 

Husband, father, grandfather, 

friend and community supporter, 

Louis Slavko Mrak (born June 1935) passed 

away on October 16, 2012. Louis immigrated 

to Canada in 1952, arriving with a few dollars 

in his pocket and the clothes on his back. 

Fueled by a strong determination to make a 

new life in Canada, he worked tirelessly to 

make his dream of running a garage come 

true. Louis’ dream became something bigger 

than he ever imagined and today is known 

to us all as Mark Motors of Ottawa which is a 

proud reminder of his lifetime of work and his 

respected presence in the community.  

Louis had strong values which included: a 

passion for his dealership’s automobiles; the 

belief in exceeding a customer’s expectations; 

to take on every day as a new day; the value 

of hard work; and the importance of sticking 

together as a family. Throughout his life, 

Louis also appreciated the lighter side which 

included the Arts. His long-standing support of 

the National Arts Centre is one of the many 

ways he gave back to the community. For 15 

seasons, Mark Motors of Ottawa has been the 

proud title sponsor of the Mark Motors Audi 

Signature Series. 

Le concert de ce soir est dédié 

à la mémoire du regretté  

Louis Slavko Mrak, fondateur 

de Marks Motors of Ottawa et 

insigne bienfaiteur du Centre 

national des Arts et de son 

Orchestre.

Mari, père, grand-père, 

ami et membre actif de la 

communauté, Louis Slavko Mrak (né en juin 

1935) s’est éteint le 16 octobre 2012. Arrivé 

au Canada en 1952 avec pour tout bagage les 

vêtements qu’il portait et quelques dollars en 

poche,  il s’est engagé avec une détermination 

inébranlable à se bâtir une nouvelle vie. Il a 

travaillé sans relâche pour réaliser son rêve 

de devenir propriétaire d’un garage — rêve 

qui s’est matérialisé bien au-delà de ses 

attentes et qui porte aujourd’hui le nom de  

Marks Motors of Ottawa. L’entreprise, fier 

héritage d’une vie de labeur, incarne la 

vision d’un homme respecté au sein de la 

communauté.

 Louis avait des valeurs profondes : il 

vouait une passion aux automobiles qu’il 

vendait; il croyait en l’importance d’aller au-

delà des attentes de la clientèle et d’exploiter 

les possibilités de chaque nouvelle journée; il 

avait un grand sens de la famille et prônait 

la valeur du travail. Cela ne l’empêchait pas 

d’apprécier les plaisirs de la vie, notamment 

les arts. Son appui de longue date au 

Centre national des Arts témoigne de son 

engagement dans la communauté. Voilà 

maintenant 15 saisons que Marks Motors of 

Ottawa est le fier commanditaire de la série 

Signature Mark Motors Audi. 

In Memoriam  
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Pre-concert music / Musique d’avant-concert 	 	

Lara Deutsch  flute/flûte,  Frédéric Lacroix  piano

BOZZA   	 Agrestide, Op. 44/opus 44           			                                                         
8 minutes

GAUBERT 	 Sonata No. 1 in A major                     		                            
9 minutes	 Sonate no 1 en la majeur
        		  I.	 Modéré — Allegretto vivo
		  II. 	 Lent — Allegro moderato

JOLIVET 	 Chant de Linos              				  
12 minutes

Program/Programme
GLINKA	 Kamarinskaya	 					   

6 minutes	  

SHOSTAKOVICH	 Symphony No. 9 in E-flat major, Op. 70

CHOSTAKOVITCH	 Symphonie no 9 en mi bémol majeur, opus 70	  

27 minutes		  I. 	 Allegro

		  II. 	Moderato

		  III. 	Presto

		  IV. 	Largo

		  V. 	Allegretto 	

Intermissio n/Entracte  	

VALENTIN SILVESTROV	 Elegy for String Orchestra

9 minutes 	 Élégie pour orchestre à cordes 	  

RACHMANINOFF
RACHMANINOV	 Piano Concerto No. 3 in D minor, Op. 30

44 minutes 	 Concerto pour piano no 3 en ré mineur, opus 30	  

		  I.  	Allegro ma non tanto

		  II.	 Intermezzo

		  III.	 Finale 

			   	 Alexander Toradze  piano	
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I’m hugely looking forward to my concert in Ottawa, this will be my debut with 

the NAC Orchestra and my first visit to Canada!

The program consists of mainly Russian masterpieces, and includes a short Elegy by 

the Ukrainian composer Valentin Silvestrov — a close colleague of my late father, 

who was a major Ukrainian composer as well. Valentin Silvestrov composed the 

Elegy using the unfinished sketch of my father’s last composition, so it has a very 

strong personal connection for me. I can’t wait to work with Lexo Toradze, also 

for the first time. I will never forget how, as a high school exchange student in 

the U.S.A. almost 20 years ago, the family that hosted me proposed going to hear 

the Indiana University Orchestra in South Bend. That evening the soloist was their 

professor Lexo Toradze — it made an impression that will be impossible to forget 

for the rest of my life. Since then, one of my dreams was to become a conductor 

and perform one day with Lexo, and as we know, dreams may come true . . . 

 

J’ai extrêmement hâte à mon concert d’Ottawa, qui marquera non seulement 

mes débuts avec l’Orchestre du CNA, mais aussi ma première visite au Canada!

Le programme met principalement en valeur des chefs-d’œuvre russes et 

comprend une courte élégie de l’Ukrainien Valentin Silvestrov, un proche collègue 

de mon regretté père — lui aussi compositeur ukrainien de grand talent. Silvestrov 

s’est inspiré de l’esquisse inachevée de la dernière composition de mon père pour 

écrire cette élégie, d’où le caractère très personnel que revêt pour moi cette œuvre. 

Je suis impatient de partager la scène pour la première fois avec Lexo Toradze. Je 

n’oublierai jamais mon séjour aux États-Unis dans le cadre d’un échange étudiants 

au  secondaire, il y a de cela près de 20 ans. Ma famille d’accueil avait proposé 

de m’amener assister à un concert de l’Orchestre de l’Université de l’Indiana à 

South Bend. Le programme de cette soirée, qui mettait à l’honneur le professeur 

et soliste Lexo Toradze, m’avait profondément marqué et restera à jamais gravé 

dans ma mémoire. J’ai depuis rêvé de devenir chef d’orchestre et de me produire 

aux côtés de Lexo et, comme on le sait, certains rêves deviennent réalité… 

 

 — Kirill Karabits   
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MIKHAIL GLINKA
Born in Novospasskoye, Russia, June 1, 1804
Died in Berlin, February 15, 1857

Kamarinskaya

Mikhail Glinka has been hailed as “the father 

of Russian music” for his pioneering efforts to 

incorporate Russian folk music and its modal 

scales into his music. No less a Russian than 

Igor Stravinsky proclaimed that “all music in 

Russia stems from him.”  The short orchestral 

piece Kamarinskaya (accent on the second 

syllable) is a case in point. Russian scholar 

Richard Taruskin describes it as “a dance 

song consisting of a cadential phrase of three 

bars over which fiddlers, guitarists, balalaika 

players, concertina players, horn ensembles 

and village bands used to improvise ostinato 

variations by the mile to accompany strenuous, 

competitive male dancing at weddings and 

festivals. It takes its name from the Komaristky 

district in southern Russia.”

Glinka composed Kamarinskaya in 1848. 

Two similar melodic ideas — the first a 

wedding song heard in the slow introduction, 

the second a lively dance number — alternate 

and at times merge into one in Glinka’s 

brilliant orchestration.

MIKHAÏL GLINKA
Novospasskoïé, Russie, 1er juin 1804
Berlin, 15 février 1857

Kamarinskaya

Mikhaïl Glinka a été salué comme le « père de 

la musique russe » pour avoir été le premier 

à intégrer à ses œuvres la musique folklorique 

russe et ses échelles modales. Le grand  

Igor Stravinski lui-même a déclaré que  

« toute la musique de Russie puise à la  

source de Glinka ». La courte pièce orchestrale 

Kamarinskaya est un cas d’espèce. Le 

spécialiste de la musique russe Richard Taruskin 

la décrit comme « un chant destiné à la danse 

formé d’une cadence de trois mesures sur 

laquelle les violonistes, guitaristes, joueurs 

de balalaïka, interprètes de concertino, 

ensembles de cor et harmonies de village 

avaient l’habitude d’improviser des variations 

ostinato pour accompagner les hommes qui se 

livraient à des concours de danse éreintants 

lors de noces et de festivals. L’œuvre tire son 

nom du district de Komaristky, situé dans le 

sud de la Russie. » 

Dans Kamarinskaya, composée en 1848, 

deux idées mélodiques semblables — la 

première étant un chant nuptial exposé dans la 

lente introduction, la seconde étant un numéro 

de danse rythmé — tantôt alternent, tantôt se 

fusionnent dans une orchestration brillante. 

The NAC Orchestra has performed Glinka’s Kamarinskaya once before, in 1976, under the direction of  
Mario Bernardi.

La pièce Kamarinskaya de Glinka a été jouée une fois par l’Orchestre du CNA, en 1976, sous la baguette de 
Mario Bernardi.
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DMITRI SHOSTAKOVICH
Born in St. Petersburg, September 25, 1906
Died in Moscow, August 9, 1975

Symphony No. 9 in E-flat major, Op. 70

If there is a thread that runs through 

Shostakovich’s canon of fifteen symphonies, 

it is the element of unpredictability from one 

to the next. Right from the beginning of his 

career as a symphonist, a span of more than 

half a century, Shostakovich demonstrated 

an uncanny ability to startle, surprise and 

frustrate. The Ninth proved as much of a 

surprise as the previous eight; in fact, more 

so. Shostakovich wrote it in the summer of 

1945, immediately following the end of World 

War II in Europe. Everyone fully expected that 

this would be a work on a grand scale, but 

what Shostakovich revealed to the public at a 

concert in Leningrad on November 3, 1945 was 

a relatively short, unpretentious piece shot 

through with sardonic humour, verve and wit. 

There was no program, no heroic grandeur, 

no dedication, no apotheosis, no chorus . . . 

nothing remotely like the grandiose hymn to 

victory or tribute to the war dead everyone was 

expecting. Stalin was incensed, critics were 

disappointed, the public was confounded. 

An official government publication blasted 

the composer and his symphony for “failure 

to reflect the true spirit of the Soviet people” 

— a predictable enough response considering 

the source. But even many Western critics 

disliked it. One journalist called the symphony 

“a farrago of circus tunes, gallop rhythms and 

harmonic quirks.”  

Well, times change. The Ninth Symphony 

is now happily accepted for what it is, rather 

than rejected for what it is not and never 

attempted to be. “A merry little piece” was 

the composer’s own description. Laurel Fay, 

a musicologist specializing in twentieth-

century Russian music, calls the symphony “an 

DMITRI CHOSTAKOVITCH
Saint-Pétersbourg, 25 septembre 1906; 
Moscou, 9 août 1975

Symphonie no 9 en mi bémol majeur, opus 70

S’il y a un fil conducteur dans les quinze 

symphonies composées par Chostakovitch, 

c’est sans doute le caractère imprévisible de 

chacune d’entre elles. Dès le début de sa carrière 

de symphoniste, qui s’est étendue sur plus d’un 

demi-siècle, Chostakovitch a fait preuve d’une 

capacité troublante à étonner, surprendre et 

même contrarier. Sa neuvième symphonie s’est 

avérée aussi surprenante que la huitième, et 

peut-être même davantage. Le compositeur a 

écrit sa neuvième symphonie au cours de l’été 

1945, juste après la fin de la Deuxième Guerre 

mondiale en Europe. Tout le monde s’attendait 

à une œuvre de grande envergure; ce que 

Chostakovitch révéla au public au cours d’un 

concert présenté à Leningrad le 3 novembre 1945 

était une symphonie relativement brève, sans 

prétention, qui n’était cependant pas dépourvue 

d’humour sardonique, de verve et d’esprit. Cette 

œuvre était sans programme, sans grandeur 

héroïque, sans dédicace, sans apothéose, sans 

chœurs... et n’avait rien de l’hymne grandiose 

à la victoire, ni de l’hommage aux victimes de 

la guerre que tous attendaient. Staline était 

furieux, les critiques étaient déçus, le public 

était confondu. Dans un document officiel, le 

gouvernement fustigea le compositeur pour 

avoir mis au monde une symphonie qui « ne 

reflétait en rien le véritable esprit du peuple 

soviétique » — une réaction assez prévisible, 

venant des autorités gouvernementales. 

Mais même les critiques occidentaux furent 

nombreux à critiquer l’œuvre.  Un journaliste 

la qualifia de « ramassis d’airs de cirque, de 

galops, de bizarreries harmoniques ».  

Les temps changent... De nos jours, la 

Neuvième Symphonie est tout simplement 

acceptée pour ce qu’elle est et non plus rejetée 
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escape, a cheerful celebration, perhaps even 

a hopeful look into the future.” The English 

musicologist Robert Layton finds hints of a 

darker world: “There is a restless movement, 

as if the comedy provided a distraction for 

events working at a deeper level whose shape 

is never clearly defined.” The assessment of 

Richard Rodda, writing for the Cleveland 

Orchestra, is darker still: “The referential 

framework of the symphony is almost 

certainly one of irony, or even of bitterness, 

so that the brilliant, chuckling surface of the 

music masks, perhaps, anger or sadness of 

derision or some burning frustration for which 

there is no name.” Shostakovich’s Ninth 

may not be a masterpiece on the order or 

Beethoven’s or Bruckner’s Ninths, but it has 

a curiously ambivalent character that focuses 

attention and provokes contemplation. Here is 

Laurel Fay’s thoughtful summary of the work’s 

achievement:

“Critics, both Soviet and Western, will 

undoubtedly continue to argue the merits 

of Shostakovich’s Ninth Symphony. That it is 

so different in style and substance from the 

symphonies which immediately preceded 

it, that it was a wholly unexpected and 

not inappropriate response to a perceived 

historical necessity, are issues which are 

bound to stimulate further debate among 

those determined to explain and justify 

the continuity of Shostakovich’s creative 

development. Taken on its own terms, though, 

as a piece of absolute music, the symphony 

eloquently justifies itself.”  

pour ce qu’elle n’est pas et n’a jamais voulu 

être. Le compositeur lui-même en parlait 

comme d’une « petite pièce joyeuse ». Laurel 

Fay, musicologue spécialiste de la musique 

russe du XXe siècle, voit dans la symphonie  

« une évasion, une joyeuse célébration et 

peut-être même un regard optimiste sur 

l’avenir ». Le musicologue anglais Robert 

Layton note, quant à lui, des connotations 

plus sombres : « On y décèle une certaine 

agitation, comme si la comédie dissimulait 

des événements à l’œuvre en profondeur, 

dont la nature n’est jamais clairement définie. 

» Le point de vue de Richard Rodda, auteur 

de notes pour l’Orchestre de Cleveland, 

est encore plus sombre : « La symphonie a 

certainement pour cadre de référence l’ironie, 

voire l’amertume, et la musique dissimule 

peut-être, sous une surface brillante et joyeuse, 

des sentiments de colère, de tristesse, de 

dérision, ou d’échec cuisant et innommable. » 

La Neuvième Symphonie de Chostakovitch n’est 

peut-être pas un chef-d’œuvre au même titre 

que celles de Beethoven ou de Bruckner, mais 

c’est une œuvre curieusement ambivalente qui 

attire l’attention et suscite la contemplation.  

Laurel Fay analyse avec beaucoup d’acuité la 

portée de cette œuvre :

« Les critiques, tant soviétiques 

qu’occidentaux, continueront sans aucun 

doute à débattre des mérites de la Neuvième 

Symphonie de Chostakovitch. Tous ceux 

qui sont déterminés à expliquer et justifier 

la continuité du développement créatif de 

Chostakovitch ne manqueront pas de souligner 

qu’elle n’est pas différente, dans son style et 

Mario Bernardi led the NAC Orchestra’s first performance of Shostakovich’s Symphony No. 9 in 1979, and the 
Orchestra gave its most recent performance in 2008, under the direction of Ludovic Morlot.

Mario Bernardi dirigeait l’Orchestre du CNA dans la première prestation qu’a donnée l’ensemble de la 
Symphonie no 9 de Chostakovitch en 1979.  La plus récente exécution de cette œuvre par l’Orchestre a été 
livrée en 2008, sous la direction de Ludovic Morlot.
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sa substance, des autres symphonies qui l’ont 

immédiatement précédée, et qu’elle fut une 

réponse inattendue et loin d’être injustifiée 

à une nécessité historique perçue par le 

compositeur. En revanche, si on la juge pour 

ses propres mérites, comme une œuvre de 

musique absolue, la Neuvième Symphonie se 

justifie elle-même de manière éloquente. »

VALENTIN SILVESTROV
Kiev, 30 septembre 1937 - …

Élégie pour orchestre à cordes 

Le compositeur ukrainien Valentin Silvestrov 

est né à l’époque la plus répressive du 

régime soviétique à l’encontre des artistes. 

Comme il refusait de se plier aux diktats 

du parti, sa musique mit du temps à percer 

sur la scène internationale. Heureusement, 

les temps ont changé et Silvestrov figure 

aujourd’hui parmi les compositeurs phares de 

la fin du XXe siècle issus de l’ancienne URSS 

— aux côtés de Sofia Gubaïdulina, Edison 

Denisov et Alfred Schmittke. La musique de 

Silvestrov est essentiellement instrumentale 

et reflète en bonne partie l’environnement 

artistique rébarbatif dans lequel il a vécu. 

Malcolm MacDonald écrit que « dans l’œuvre 

de Silvestrov, le sentiment de lamentation 

du peuple russe atteint un nouveau stade 

d’expression : ce qu’il semble évoquer dans ses 

compositions n’est pas tant une lamentation 

proprement dite que le souvenir persistant 

de cette dernière et l’atmosphère de tristesse 

qu’elle laisse planer. » Le compositeur compte 

à son catalogue huit symphonies écrites 

entre 1963 et 2007, ainsi que de nombreuses 

œuvres pour piano et pour ensembles de 

VALENTIN SILVESTROV
Born in Kiev, September 30, 1937
Now living in Kiev

Elegy for String Orchestra

The Ukrainian composer Valentin Silvestrov 

was born during the period of the Soviet 

government’s most oppressive stance against 

artists. He refused to conform to Party 

dictates, and as a result his music was slow in 

attracting international attention. Fortunately, 

that situation has changed in recent years, 

and he can now be counted among the 

leading composers of the late twentieth 

century born in the Soviet Union, along with 

the likes of Sofia Gubaidulina, Edison Denisov 

and Alfred Schnittke. Much of Silvestrov’s 

music is instrumental, and much of it reflects 

the unhappy artistic environment in which 

he lived. Malcolm MacDonald writes that the 

“Russian sense of lamentation . . . reaches in 

Silvestrov a new expressive stage: he seems 

to compose not the lament itself, but the 

lingering memory of it, the mood of sadness 

that it leaves behind.” Silvestrov’s catalogue 

includes eight symphonies composed between 

1963 and 2007 as well as many works for 

piano and for various chamber ensembles.

The Elegy for Strings — one of several 

elegies from this composer — was composed 

This is the first time the NAC Orchestra has performed Valentin Silvestrov’s Elegy for Strings.

C’est la première fois que l’Orchestre du CNA interprète l’Élégie pour orchestre à cordes de Valentin Silvestrov. 
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in 2000 and 2002 in memory of the conductor 

and composer Ivan Karabits. Karabits’ son 

Kirill conducted the first performance in Kiev 

on September 15, 2002. Still, shivering, icy, 

wistful, nostalgic and sombre are words that 

have been used to describe this five-minute 

work. Critic Anne Midgette found in this 

dark-hued, densely-textured music “a dull 

wistfulness to the rising, floating, suspended 

layers of sound, like sentence fragments left 

unfinished.”

SERGEI RACHMANINOFF
Born at Oneg, near Novgorod, April 1, 1873
Died in Beverly Hills, California, March 28, 1943

Piano Concerto No. 3 in D minor, Op. 30

In 1909, the 36-year-old Rachmaninoff was 

at the height of his career as composer and 

pianist. It was time to conquer America. For this 

important visit he composed his Third Piano 

Concerto, which he wrote during the summer 

months at his country estate, Ivanovka. In 

October he set sail for the New World but, 

not having had time to learn the piano part, 

he resorted to practicing on a “dumb” (silent) 

piano he took on board with his baggage. The 

concerto was greeted warmly, though not 

rapturously, at its premiere on November 28, 

1909, with Walter Damrosch conducting the 

Symphony Society of New York.

The Third Concerto proudly carries a 

reputation for being one of the most difficult, 

expansive, brilliant and romantic in the 

repertoire of piano concertos. It is also one of 

Rachmaninoff’s longest and structurally most 

complex orchestral works. Like the Second 

Symphony, many of the concerto’s melodic 

chambre divers. 

L’Élégie pour orchestre à cordes — l’une de 

plusieurs pièces du genre de Silvestrov — a été 

composée en 2000 et 2002 à la mémoire du 

chef d’orchestre et compositeur Ivan Karabits. 

C’est le fils de ce dernier, Kirill Karabits, qui 

en a dirigé la création à Kiev le 15 septembre 

2002. L’œuvre d’une durée de cinq minutes 

passe pour une musique calme, frissonnante, 

glaciale, mélancolique, nostalgique et sombre. 

La critique Anne Midgette a vu dans cette 

musique à la palette sombre et à la texture 

dense « une morne nostalgie de couches 

sonores flottant en suspension, tels des 

fragments de phrases.

SERGUEÏ RACHMANINOV
Oneg, près de Novgorod, 1er avril 1873
Beverly Hills, Californie, 28 mars 1943

Concerto pour piano no 3 en ré mineur,  

opus 30

En 1909, Sergueï Rachmaninov était, à 36 ans, 

au sommet de sa carrière de compositeur et 

de pianiste. L’heure était venue de partir à la 

conquête de l’Amérique et, en vue de cette 

importante visite, il composa son troisième 

concerto pour piano pendant l’été, à Ivanovka, 

sa propriété à la campagne. En octobre, il 

prit le bateau pour le Nouveau Monde mais, 

n’ayant pas eu le temps d’apprendre la partie 

pour piano, il dut se contenter de répéter sur 

un piano muet qu’il avait emporté avec lui 

à bord. Lors de la première, le 28 novembre 

1909, avec Walter Damrosch au podium de la 

Symphony Society de New York, le concerto 

fut chaleureusement accueilli, mais ne suscita 

pas un enthousiasme délirant. 

Le Concerto no 3 a l’insigne réputation de 

compter parmi les pièces les plus difficiles, 

les plus grandioses, les plus brillantes et les 

plus romantiques du répertoire pour le piano. 

C’est également une des œuvres orchestrales 
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ideas have their seeds in the opening motif. 

Also like the Symphony, there is a strong 

interrelation between the movements, as 

material in each movement recurs in varied 

form in succeeding movements. In mood 

and style, the music is thoroughly grounded 

in the nineteenth-century Russian romantic 

tradition. Nicolas Slonimsky’s assessment 

of Rachmaninoff in general serves to under-

score the concerto’s qualities in particular: “ 

. . . melancholy moods prevail, and minor keys 

predominate . . . there is an unmistakable 

stamp of Rachmaninoff’s own individuality 

in the broad rhapsodic sweep of the melodic 

line, and particularly in the fully expanded 

sonorities and fine resonant harmonies of his 

piano writing.”

The Concerto opens with a disarmingly 

simple theme. Rachmaninoff said that it “wrote 

itself . . . I wanted to ‘sing’ the melody on the 

piano, as a singer would sing it.” However, a 

musicologist-friend of the composer, Joseph 

Yasser, believed the theme was derived from 

an ancient monastic chant of the Russian 

Orthodox Church, a claim Rachmaninoff denied. 

The second subject consists of a gently playful 

staccato idea for the orchestra answered by 

the soloist, from which evolves a broadly 

lyrical theme in the piano. The development 

section begins as did the opening, with the 

soloist becoming increasingly predominant. A 

cadenza of prodigious difficulty and enormous 

proportions contains within it the movement’s 

recapitulation, a most unorthodox procedure. 

An alternate view holds that the recapitulation 

consists only of the brief epilogue beginning 

with the restatement of the opening bars of 

the movement, shared by piano and orchestra.  

The slow movement reveals Rachmaninoff 

at his most melancholic, rhapsodic and 

nostalgic. The languid principal theme is 

reworked though a series of variations, a simple 

enough procedure in view of the structural 

complexities of the outer movements. This 

les plus longues de Rachmaninov et une des 

plus complexes sur le plan de la structure. 

Tout comme dans la Symphonie no 2, bon 

nombre d’idées mélodiques du concerto 

sont contenues sous forme embryonnaire 

dans le motif d’ouverture. Comme dans la 

symphonie encore, les différents mouvements 

sont étroitement reliés entre eux, puisque le 

matériau de chaque mouvement revient sous 

forme variée dans les mouvements ultérieurs. 

Par son atmosphère et son style, la musique 

appartient nettement à la tradition romantique 

russe du XIXe siècle. Le point de vue de 

Nicolas Slonimski au sujet de la musique de 

Rachmaninov en général fait ressortir les 

qualités de ce concerto en particulier : « … les 

atmosphères mélancoliques et les tonalités 

de mineur prédominent… la ligne mélodique 

ample et rhapsodique, et en particulier les 

sonorités pleinement développées et les 

belles harmonies sonores de l’écriture pour 

piano, portent l’empreinte caractéristique de 

la personnalité de Rachmaninov. »

Le concerto s’ouvre avec un thème d’une 

simplicité désarmante. Rachmaninov disait 

qu’il s’était écrit tout seul… « Je voulais chanter 

la mélodie au piano, comme l’aurait fait un 

chanteur. » Cependant, un ami musicologue 

du compositeur, Joseph Yasser, affirmait que le 

thème provenait d’un ancien chant monastique 

de l’Église orthodoxe russe, ce que Rachmaninov 

niait. Le deuxième sujet est composé d’une 

idée staccato enjouée pour l’orchestre auquel 

répond le soliste. De cette idée naît un thème 

lyrique et ample au piano. La section du 

développement commence comme le début, 

le soliste prenant peu à peu de plus en plus 

d’importance. Une cadence d’une prodigieuse 

difficulté et de proportions énormes renferme 

la réexposition du mouvement, dans un 

procédé des moins orthodoxes. Selon un autre 

point de vue, la réexposition est constituée 

uniquement du bref épilogue qui débute 

avec la reprise des mesures d’ouverture du 
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fact, as well as the generally more relaxed 

mood, may well have been responsible for 

the movement’s title “Intermezzo.” Near the 

end is a faster, scherzando passage whose 

woodwind lines are melodically related to 

the first theme of the first movement. The 

darkly melancholic mood of the closing pages 

is abruptly banished by a brilliant flourish, 

and the third movement is launched without 

pause.

Themes as well as rhythmic patterns of 

this expansive finale are largely derived from 

or related to material of the first movement. 

The finale abounds in energetic rhythms, 

bravura flourishes, scintillating passage work 

and brilliant effects for soloist and orchestra 

alike, although Rachmaninoff does not fail 

to include a characteristically lyric, soaring 

theme as well. The long coda provides a fitting 

conclusion to a grandiose concerto.

By Robert Markow

mouvement, un passage que se partagent le 

piano et l’orchestre. 

C’est dans le mouvement lent que 

Rachmaninov se révèle le plus mélancolique, 

rhapsodique et nostalgique. Le langoureux 

thème principal est soumis à une série de 

variations, procédé qui paraît relativement 

simple en comparaison de la structure 

complexe des mouvements extérieurs. C’est 

sans doute pour cette raison et à cause de 

son atmosphère généralement plus détendue 

que ce mouvement a été intitulé « Intermezzo 

». Vers la fin se présente un passage plus 

rapide marqué scherzando dans lequel les 

lignes mélodiques des bois sont apparentées 

au premier thème du premier mouvement. 

L’atmosphère sombre et mélancolique des 

dernières pages est vivement balayée par 

un geste brillant, et le troisième mouvement 

s’enchaîne sans aucune pause.

Les thèmes ainsi que les motifs rythmiques 

de ce vaste finale sont dérivés en grande partie 

du matériau du premier mouvement ou lui sont 

apparentés. Le finale est rempli de rythmes 

énergiques, de morceaux de bravoure, de 

passages scintillants et d’effets brillants pour 

le soliste autant que pour l’orchestre, mais 

Rachmaninov ne manque pas d’inclure aussi 

un thème typiquement lyrique et exaltant. 

La longue coda constitue une conclusion 

appropriée pour ce concerto grandiose.

Traduit d’après Robert Markow

Gina Bachauer was the soloist for the NAC Orchestra’s first performance of Rachmaninoff’s Third Piano 
Concerto, given in 1973 under the direction of Franz-Paul Decker. The Orchestra’s most recent performance 
of this work was in 2009, with Pinchas Zukerman on the podium and Yefim Bronfman at the piano.

Gina Bachauer était soliste dans la première interprétation que l’Orchestre du CNA a donnée du Concerto 
pour piano no 3 de Rachmaninov en 1973, sous la conduite de Franz-Paul Decker. La plus récente prestation 
de cette œuvre par l’ensemble remonte à 2009, avec Pinchas Zukerman au podium et Yefim Bronfman  
au piano.
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2012-2013 marks the fourth season of Kirill 

Karabits’ tenure as Principal Conductor of the 

Bournemouth Symphony Orchestra. In August 

2011, Karabits took the orchestra to the BBC 

Proms for the second time under his direction, 

and this season they tour together to Germany 

with the percussionist Martin Grubinger as 

soloist. Mr. Karabits has made a number of 

recordings with the orchestra including an all-

Shchedrin disc and a Khachaturian album.

Highlights of last season included returns 

to the Royal Philharmonic and Orchestre 

Philharmonique de Radio France, as well 

as debuts with the Orquestra Simfònica de 

Barcelona i Nacional de Catalunya and the 

Rotterdam Philharmonic. This season he 

performs with the Münchner Rundfunkorchester 

and Orchestre de Chambre de Lausanne, returns 

to the San Francisco Symphony, conducts the 

Cleveland Orchestra at the Blossom Festival, 

and makes his Canadian debut with the NAC 

Orchestra. He also debuts at the Hamburgische 

Staatsoper and returns to the Bolshoi Theatre 

for La bohème. 

Kirill Karabits studied conducting and 

composition at the National Tchaikovsky Music 

Academy in Kiev with Roman Kofman, and at 

the Vienna Hochschule für Musik under Uroš 

Lajovic. As part of his ongoing doctoral studies 

in Vienna, Mr. Karabits has done a considerable 

amount of research into hitherto unperformed 

or forgotten works.

Premier chef du Bournemouth Symphony 

Orchestra pour la quatrième saison,  

Kirill Karabits dirige cette année la formation 

dans une tournée en Allemagne avec, comme 

soliste, le percussionniste Martin Grubinger. 

En août 2011, il a mené l’ensemble pour la 

deuxième fois aux BBC Proms. Il a réalisé avec 

cet orchestre plusieurs enregistrements, dont 

un disque entièrement consacré à Shchedrin 

et un album regroupant des compositions de 

Khatchatourian.

La saison dernière, le maestro Karabits 

a été réinvité par le Royal Philharmonic et 

l’Orchestre Philharmonique de Radio France, 

et a fait ses débuts avec l’Orquestra Simfònica 

de Barcelona i Nacional de Catalunya, ainsi 

qu’avec l’Orchestre philharmonique de 

Rotterdam. Cette saison, il se produit avec le 

Münchner Rundfunkorchester et l’Orchestre de 

Chambre de Lausanne, en plus de retrouver 

le San Francisco Symphony et de diriger le 

Cleveland Orchestra à l’occasion du Blossom 

Festival. Il fait aussi ses débuts sur la scène du 

Hamburgische Staatsoper et regagne celle du 

théâtre Bolchoï dans le cadre d’une production 

de La Bohème. Cette saison marque également 

ses débuts canadiens avec l’Orchestre du CNA.

Kirill Karabits a fait ses études en direction 

d’orchestre et en composition à l’Académie 

nationale de musique Tchaïkovsky de Kiev, 

où il a eu pour maître Roman Kofman, et à 

la Hochschule für Musik de Vienne, sous la 

tutelle de Uroš Lajovic. Dans le cadre des 

études doctorales qu’il poursuit actuellement 

à Vienne, il s’est livré à l’étude approfondie 

d’œuvres musicales inédites ou oubliées. 

Kirill Karabits 
conductor/chef d’orchestre
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Alexander Toradze is universally recognized 

as a masterful virtuoso in the grand Romantic 

tradition.  With his unorthodox interpretations, 

deeply poetic lyricism and intense emotional 

excitement, he lays claim to his own strong 

place in the lineage of the great Russian 

pianists.

Mr. Toradze maintains frequent 

appearances with the leading orchestras 

of North America, including the Boston, 

San Francisco and Toronto Symphonies, the 

New York Philharmonic, and the Orchestre 

symphonique de Montréal.  Overseas, 

he appears regularly with the Mariinsky 

Orchestra, Bavarian Radio Symphony, London 

Philharmonia and Israel Philharmonic. 

In 2012 the label Pan and the HR 

(Hessischer Rundfunk) released a highly 

acclaimed recording of  Mr. Toradze 

performing Shostakovich piano concertos 

with the Frankfurt Radio orchestra. He has 

also released recital albums of the works of 

Mussorgsky, Stravinsky, Ravel and Prokofiev 

for the Angel/EMI label.

Born in 1952 in Tbilisi, Georgia, Alexander 

Toradze graduated from the Tchaikovsky 

Conservatory in Moscow.  In 1991, he was 

appointed as the Martin Endowed Chair 

Professor of Piano at Indiana University 

South Bend, where he has created a teaching 

environment that is unparalleled in its unique 

methods.  Mr. Toradze made his debut with 

the NAC Orchestra in 1985, and was invited 

back in 1987 to give a recital.

Alexander Toradze est universellement reconnu 

comme un virtuose absolu de la grande 

tradition romantique. Ses interprétations non 

conventionnelles, son lyrisme profondément 

poétique et les émotions intenses qui se 

dégagent de son jeu lui confèrent une place de 

choix dans la lignée des grands pianistes russes. 

Il côtoie assidûment de prestigieux 

ensembles nord-américains comme les 

orchestres symphoniques de Boston, San 

Francisco, Montréal et Toronto, ainsi que 

l’Orchestre philharmonique de New York. 

Outre-Atlantique, il se produit régulièrement 

avec l’Orchestre du Mariinski, l’Orchestre 

symphonique de la radio bavaroise, le London 

Philharmonia et l’Orchestre philharmonique 

d’Israël. 

En 2012, la maison de disques Pan et le 

diffuseur public de la province allemande de 

Hesse (Hessischer Rundfunk) ont fait paraître 

un album chaudement applaudi mettant en 

vedette M. Toradze et l’Orchestre de la radio 

de Francfort dans des concertos pour piano 

de Chostakovitch. Le pianiste a aussi gravé 

plusieurs albums comportant des œuvres de 

récital de  Moussorgski, Stravinski, Ravel et 

Prokofiev. 

Né en 1952 à Tbilissi en Géorgie, Alexander 

Toradze est diplômé du Conservatoire de 

Tchaïkovski. En 1991,  il a été nommé 

professeur de piano « Martin Endowed Chair » 

de l’Université de l’Indiana à South Bend, où 

il a créé un environnement d’enseignement 

tout à fait unique par les méthodes qu’il prône. 

C’est en 1985 que M. Toradze a fait ses débuts 

avec l’Orchestre du CNA, qui l’a réinvité en 

1987, cette fois en récital. 

Alexander Toradze   
piano
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First Violins/
Premiers violons
Yosuke Kawasaki
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Jessica Linnebach
(associate concertmaster/
violon solo associée
Noémi Racine-Gaudreault
Elaine Klimasko
Leah Roseman
**Manuela Milani
Karoly Sziladi
**Lynne Hammond
*Martine Dubé
*Annie Guénette
*Paule Préfontaine
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Second violins/
Seconds violons
**Donnie Deacon
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*Kyu-Young Kim
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Winston Webber
(assistant principal/ 
assistant solo)
Susan Rupp
Mark Friedman
Edvard Skerjanc
Lev Berenshteyn
Richard Green
Jean-Hee Lee
Brian Boychuk
*Aaron Schwebel

Violas/Altos	
Jethro Marks	
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David Goldblatt	
(assistant principal/ 
assistant solo)	
David Thies-Thompson	
Nancy Sturdevant	
**Peter Webster	
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**Amanda Forsyth	
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Leah Wyber	
Timothy McCoy	
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Marjolaine Fournier	
(assistant principal/
assistante solo)	
Vincent Gendron	
Murielle Bruneau	
Hilda Cowie	
	
Flutes/Flûtes
Joanna G’froerer
(principal/solo)
**Emily Marks
*Camille Churchfield
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Charles Hamann
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*Anna Hendrickson

Clarinets/
Clarinettes
Kimball Sykes
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Sean Rice
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Christopher Millard
(principal/solo)
Vincent Parizeau

Horns/Cors
Lawrence Vine
(principal/solo)
Julie Fauteux
(associate principal/ 
solo associée)
Elizabeth Simpson
Jill Kirwan
Nicholas Hartman

Trumpets/Trompettes
Karen Donnelly
(principal/solo)
Steven van Gulik

Trombones
Donald Renshaw
(principal/solo)
Colin Traquair

Bass Trombone/
Trombone basse
Douglas Burden

Tuba
Nicholas Atkinson
(principal/solo)

Timpani/Timbales
Feza Zweifel
(principal/solo)

Percussions
Jonathan Wade
Kenneth Simpson

Harp/Harpe
Manon Le Comte
(principal/solo)

Librarians /
Musicothécaires 
Nancy Elbeck 
(principal librarian/
musicothécaire principale)
Corey Rempel
(assistant librarian/
musicothécaire adjoint)
	
Acting Personnel 
Manager /  
Chef du personnel 
par intérim 
Meiko Taylor

Assistant Personnel 
Manager/ 
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Donald Renshaw
	

Pinchas Zukerman   Music Director/Directeur musical

Mario Bernardi, C.C.   Conductor Laureate/Chef d’orchestre lauréat

Alain Trudel   Principal Youth and Family Conductor/Premier chef des concerts jeunesse et famille

Jack Everly   Principal Pops Conductor/Premier chef des concerts Pops

*	A dditional musicians/Musiciens surnuméraires      ** On Leave/En congé    

The National Arts Centre Orchestra is a proud member of Orchestras Canada, the national 
association for Canadian orchestras./L’Orchestre du Centre national des Arts est un fier membre 
d’Orchestres Canada, l’association nationale des orchestres canadiens. 
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Christopher Deacon	 Managing Director/Directeur administratif

Daphne Burt	 Manager of Artistic Planning (on leave)/Gestionnaire de la planification artistique (en congé)

Frank Dans	 Interim Artistic Administrator/Administrateur artistique stagiaire
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	 Directrice, Éducation musicale et rayonnement dans la collectivité (en congé)
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Ryan Purchase	 Music Education Coordinator, Artist Training and Showcasing/ 

	 Coordonnateur de l’Éducation musicale, Formation et présentation des artistes

Christy Harris	 Manager, Summer Music Institute/Gestionnaire, Institut estival de musique

Kelly Abercrombie	 Education Associate, Schools and Community/ 

	 Associée, Services aux écoles et à la collectivité

Natasha Harwood	 Coordinator, Music Alive Program (on leave)/ 
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Caroline Matt	 Coordinator, Music Alive Program/Coordonnatrice, Programme Vive la musique

Diane Landry	 Director of Marketing/Directrice du Marketing

Natalie Rumscheidt	 Senior Marketing Manager/Gestionnaire principale du marketing

Kimberly Raycroft	 Senior Marketing Officer/Agente principale de marketing

Andrea Hossack	 Communications Officer/Agente de communication
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Camille Dubois Crôteau 	 Associate Marketing Officer/Agente associée de marketing
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Alex Gazalé	 Production Director/Directeur de production

Pasquale Cornacchia	 Technical Director/Directeur technique
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