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Herzlich willkommen

Die Bregenzer Meisterkonzerte werden seit
liber 25 Jahren von groRartigen Dirigent:in-
nen, Solist:innen und Orchestern getragen —
kiinstlerische Vielfalt, mitreiRende Virtuosi-
tdt, monumentale Klangerlebnisse, lebendig
und authentisch. Historische Werke, neue
Interpretationen und die Einbindung zeit-
genossischer Kompositionen bilden die hohe
Qualitdt der Bregenzer Meisterkonzerte ab.

Den Auftakt zur Saison 2021/2022 ge-
staltet das italienische Ensemble ,Europa
Galante“ unter der Leitung von Fabio Biondi
mit Werken des groRen Violinvirtuosen
Antonio Vivaldi, interpretiert nach den Vor-
gaben der historischen Auffithrungspraxis
und mit viel Italianita. Philippe Herreweghe
dirigiert mit seinem ,,Orchestre des Champs-
Elysées* und dem ,,Collegium Vocale Gent*
eine der grofRartigsten Sinfonien Mozarts,
seine Nr. 40 in g-Moll und die wunderbare,
unvollendete GrofRe Messe in c-Moll des
Salzburger Meisters. Die berufene Inter-
pretin der zentralen Sopranarie in der Messe
wird die schweizerische Starsingerin Regula
Miihlemann sein.

Fir ihr traditionelles Gastspiel im
Janner haben die Wiener Symphoniker unter
ihrem neuen Chef Andrés Orozco-Estrada
die zauberhafte Symphonia concertante fiir
Violine, Violoncello, Oboe und Fagott im Ge-
pick, dazu Erich Wolfgang Korngolds Suite
»Mirchenbilder” und die beriihmten ,Bilder
einer Ausstellung” von Modest Mussorgski.

Zum ersten Mal diirfen wir Igor Levit als Inter-
preten der , Passacaglia on DSCH" begriiRen,
den wohl wichtigsten Pianisten der jlingeren
Generation, der ein 85-miniitiges Klavier-
werk von immensen spieltechnischen Anfor-
derungen darbieten wird, geschrieben vom
schottischen Komponisten und Pianisten
Ronald Stevenson in Verehrung fiir Dmitri
Schostakowitsch.

Dessen Violinkonzert folgt im ndchsten
Abokonzert, gespielt von der prominenten
Geigerin Julia Fischer zusammen mit dem
Radio Sinfonieorchester Berlin unter
Vladimir Jurowski. Weiters im Programm ist
ein ,Andante“ von Sergej Prokofjew sowie
die ,,Sinfonischen Tanze® Opus 45 von Sergej
Rachmaninoff.

Den Abschluss der Saison gestalten die
Nirnberger Symphoniker unter Ari Rasilainen
der eine Tondichtung seines Landsmannes
Jean Sibelius mitbringt, dazu die ,Rokoko-
Variationen” und ein ,Andante cantabile”
von Tschaikowski und die ,,Dritte Symphonie®
des Schweden Kurt Atterberg im spitroman-
tischen Stil.

Musik bricht unseren Alltag auf.
Musik schenkt uns Leichtigkeit und Freiheit.

Wir wiinschen Thnen unvergessliche Momente
bei den Bregenzer Meisterkonzerten!

Michael Ritsch, MBA
Biirgermeister

Mag. Michael Rauth
Stadtrat fiir Kultur




Europa Galante
Fabio Biondi — Violine und Leitung

Orchestre des Champs-Elysées
Collegium Vocale Gent
Philippe Herreweghe — Leitung
Regula Miihlemann — Sopran
Sophie Harmsen — Mezzosopran
David Fischer — Tenor
KreSimir Strazanac — Bass

Wiener Symphoniker
Andrés Orozco-Estrada — Leitung
Anton Sorokow — Violine
Christoph Stradner — Violoncello
Paul Kaiser — Oboe
Patrick de Ritis — Fagott

Igor Levit — Klavier

Rundfunk-Sinfonieorchester Berlin
Vladimir Jurowski — Leitung
Julia Fischer — Violine

Niirnberger Symphoniker
Ari Rasilainen — Leitung
Raphaela Gromes — Violoncello

Vor allen Konzerten findet um 18.45 Uhr eine
Einfiihrung mit der Moderatorin Bettina Barnay im
Saal Bodensee des Bregenzer Festspielhauses statt.



In the music you can find a
brilliant number of emotions:
love, fear, sadness —it’s a
kaleidoscope of human feeling.

FABIO BIONDI



Europa Galante
Fabio Biondi — Violine und Leitung

Antonio Vivaldi (1678-1741)

Ouverture zu ,,Dorilla in Tempe*“ RV 709
Violinkonzert in C-Dur RV 189

Sinfonia aus ,Ercole sul Termodonte*“
Violinkonzert in F-Dur RV 286

Streichkonzert in g-Moll RV 152
Violinkonzert in B-Dur RV 371
Violinkonzert in h-Moll RV 390

Antonio Vivaldi

Aus unserem Konzertleben ist die Musik von
Antonio Vivaldi nicht mehr wegzudenken.
Selbstverstindlich haben die ausgewiesenen
Originalklangorchester seine Konzerte im
Repertoire, aber es interpretieren sie auch
traditionelle Formationen. Besonders der
Konzertzyklus Le quattro stagioni, Die vier
Jahreszeiten also, ist weit iiber die Welt der
Klassik hinaus bekannt geworden, und zwar
rund um den Globus. Diese Popularitit ge-
noss Antonio Vivaldis Oeuvre jedoch nicht
immer. Zwar war der Komponist zu seinen
Lebzeiten eine europdische Beriihmtheit, vor
allem dank der Verbreitung seiner Werke
im Notendruck. So hat Johann Sebastian Bach
Vivaldis Kompositionen studiert und fiinf
Konzerte aus der Sammlung L’Estro armonico,
(was man in etwa mit , die harmonische
Eingebung* iibersetzen konnte) fiir Orgel
beziehungsweise Cembalo bearbeitet. Doch
bald nach seinem Tod geriet Vivaldi weit-
gehend in Vergessenheit.

Dann geschah, im Jahr 1926, also vor
knapp hundert Jahren, eine musikalische
Sensation. Auf dem Dachboden eines kleinen
Klosters im Piemont fand man vierzehn
Béinde mit bis dahin unbekannten Werken
Vivaldis. Diese Opern und Konzerte, die man
da fand, erlebten eine rasche Verbreitung in
der Musikwelt. Und selbst bis heute tauchen
immer wieder Werke Vivaldis auf, die bis
dato unbekannt sind.

Das Leben des ,,Prete rosso”
Angeblich widhrend eines Erdbebens, nim-

lich am 4. Mirz 1678, wurde Antonio Vivaldi
als erstes von neun Kindern des Ehepaares

Camilla und Giovanni Battista Vivaldi gebo-
ren, ein Frithchen, kranklich, aber er iiber-
lebte. Und Antonio erbte von seinem Vater
nicht nur die roten Haare, sondern auch
das musikalische Talent. Denn dieser gehorte
dem Orchester der Basilika di San Marco, des
Markusdoms, an, verdiente aber zusitzliches
Geld als Barbier. Schon als 10-Jdhriger konnte
Antonio den Vater im Orchester vertreten,
das sicher ein hohes Niveau hatte, war
doch der heute noch prominente Giovanni
Legrenzi der Leiter. Doch anders als sein
Vater strebte der junge Vivaldi das Priester-
amt an, das damals eher eine Art Lehrberuf
war, weniger eine universitire Ausbildung.
Der Beweggrund fiir diese Berufswahl war,
als Angehoriger der Kirche eine Grundver-
sorgung zu haben, weniger eine geistliche
Neigung. Denn immer stand die Musik im
Mittelpunkt von Vivaldis Leben. So erzéhlt
man sich, dass er mitten wihrend der Zele-
bration einer Messe den Altar verlief3, weil
ihm gerade ein gutes Fugenthema eingefallen
war, das er in der Sakristei auch sofort
notierte.

Bald lieR er sich, offiziell aus gesund-
heitlichen Griinden, vom Messelesen suspen-
dieren und nahm die Stellung des Maestro
di Violino am Waisenhaus Ospedale della Pietd
an, wo er rasch zum Leiter dieses hochbe-
riithmten Mddchenorchesters aufstieg. Denn
dieses Waisenhaus war keines in unserem
heutigen Sinne. Vielfach wurden dort adelige
junge Maddchen untergebracht, weil ihre
Familien sie auf die Klosterlaufbahn vorberei-
ten wollten, um sich die Mitgift zu ersparen.
Solche Ospedali gab es mehrere in Venedig,
und ihre Konzerte, die regelmiRig sonn- und



feiertags stattfanden, zogen viele Reisende
an. Ein solcher, Peter Tostalgo, berichtet:
»In Venedig gibt es Frauenkléster, deren
Bewohner Orgel und andere Instrumente
spielen und auch singen, so schon, dass
man nirgendwo auf der Welt so siif3e und
harmonische Musik findet. Deshalb kommt
man von tiberall nach Venedig, um diese
Engelsmusik zu horen.“

Diese Méddchen traten nur unter ihrem
Vornamen auf. So nannte man die fithrende
Geigerin an der Pietd, fiir die Vivaldi ver-
mutlich viele seiner Violinkonzerte schrieb,
Anna Maria dal Violin. Ihr K6nnen muss
enorm gewesen sein, denn wenn Vivaldi
Konzerte, die er fiir Anna Maria geschrieben
hatte, in Druck gab, musste er sie verein-
fachen. Anna Maria dal Violin verbachte die
ganzen siebzig Jahre ihres Lebens im Ospedale
della Pietd, spiter natiirlich als Maestra, als
Lehrerin. Das wirft ein vielsagendes Schlag-
licht auf die Rolle der Frauen im Musik-
geschehen der fritheren Zeit.

Doch die Konigsdisziplin fiir einen
jeden Komponisten im Barock war die Oper,
und so schrieb auch Vivaldi, erst als er
fiinfunddreiRig Jahre alt war, eine solche.
Ottone in villa wurde in Vicenza mit Erfolg
uraufgefiihrt. Das gab dem Prete rosso,
dem rothaarigen Priester, wie Vivaldi gern
genannt wurde, den Mut, die Leitung des
Opernhauses Sant’Angelo zu ibernehmen.
Von da an schrieb er zwei Opern pro Jahr.
Er selbst gab in einem Brief an, vierund-
neunzig Opern komponiert zu haben. Das
war entweder bewusst libertrieben, oder er
hat seine Bearbeitungen, damals genannt
Pasticci, mit dazugerechnet. Denn das Opern-

10

leben der damaligen Zeit kann nicht vergli-
chen werden mit dem heutigen. In Venedig
gab es zu Vivaldis Zeiten an die fiinfzehn
Operntheater, die miteinander konkurrier-
ten. Eine Oper zu besuchen war das angesagte
Vergniigen schlechthin. Stindig mussten

die Theater Neues zeigen, und so stellte man
immer wieder auch eine Collage aus eigenen
und fremden Werken, also eine Pasticcio
zusammen - ein Urheberrecht in unserem
Sinne gab es nicht. Ein Opernbesuch be-
deutete nicht in erster Linie Kunstgenuss,
vielmehr jegliche Art von Amiisement.

Die Adeligen und vermdgenden Leute der
Gesellschaft hatten eine Loge, in der wih-
rend der Auffithrung gegessen, getrunken
und geflirtet wurde. Nur wenn der Primo Uomo,
meist ein Kastrat, oder die Primadonna ihre
Arien sangen, trat man an die Briistung

und horte zu. Das Parkett war nicht bestuhlt,
da standen die einfachen Leute, und nicht
selten geschah es, dass Speisereste aus

den Logen auf sie herabfielen oder sie gar
bespuckt wurden.

Es war auch eine Opernsidngerin, nim-
lich Anna Gir9, die die Lebensgefdhrtin
Antonio Vivaldis in seinen letzten zwanzig
Jahren werden sollte. Eigentlich hief3 sie
Giraud, denn sie war Franzosin. Dass ein ge-
weihter Priester mit einer Frau zusammen-
lebte, regte im damaligen Venedig kaum
jemanden auf. Der Vatikan war weit und die
Moral in der Lagunenstadt sowieso ziemlich
locker. Doch als ein neuer, sittenstrenger
Kardinal in Venedig antrat, war es zu Ende
mit den Opernvergniigungen und weltlichen
Konzerten. Vivaldi und seine Frau mussten
ihr Glick anderswo suchen und gingen nach

Wien in der Hoffnung auf eine Anstellung
am Kaiserhof. Doch als sie dort eintrafen,
war Kaiser Karl VI tot und Erbfolgekriege im
Gange. Vivaldi starb im Jahr 1741 verarmt
in Wien, genau fiinfzig Jahre vor Mozart, und
wie dieser erhielt er nur ein Begrdbnis der
niedersten Klasse. ,,Mit kleinem Geldut“, wie
es hieR.



Die Opern Vivaldis

Die Musikwissenschaft kennt heute neun-
undvierzig Opern des Prete rosso. Zweiund-
zwanzig liegen uns in vollstdndigen Parti-
turen vor, sechzehn davon in der eigenen
Handschrift Vivaldis. Die Stoffe sind sehr
héufig verbunden mit der Sagenwelt der
Antike, so auch bei den beiden Werken, die
im heutigen Konzert anklingen. Wir héren
die Ouvertiire zu Dorilla in Tempe, einer so
genannten Pastoral-Oper nach einem Text
von Antonio Maria Lucchini, die im November
1726 in Vivaldis eigenem Operntheater
Sant’ Angelo zum ersten Mal gegeben wurde.
Die Geschichte erzdhlt von der Kénigstoch-
ter Dorilla aus dem Landstrich Tempe im
griechischen Thessalien, die in heimlicher
Liebe mit einem Schéfer verbunden ist.

Der Gott Apollo greift in menschlicher Ge-
stalt in die Geschehnisse ein, die sich sehr
dramatisch gestalten, um sich schlieRlich
in seiner wahren Natur zu erkennen zu
geben und alles zum Guten zu wenden —
das liebende Paar wird vereint. Ein Deus ex
machina fiihrt auch das gliickliche Ende der
anderen Oper Vivaldis herbei, ndmlich die
Gottin Diana. Die Oper Ercole sul Termodonte
erzihlt uns die neunte der zwolf Heldentaten
des Herkules. Dieser reist mit seinen drei
Gefdhrten Theseus, Alceste und Telamon zu
den Amazonen, um das magische Schwert
von deren Konigin Antiope zu rauben. Doch
sowohl Alceste, der Kénig von Sparta, als
auch Theseus, der Konig von Athen, verlieben
sich in jeweils eine dieser kriegerischen
Damen, was allerhand Aufregungen hervor-
ruft. Doch die Gé6ttin Diana fiihrt die Paare
zusammen, so steht einem happy end, oder
wie es damals hieR, einem lieto fine, einem

frohen Ende also, nichts mehr im Wege.
Ercole sul Termodonte erklang zum ersten
Mal im Jahr 1723 in Rom. Da es in der
»heiligen Stadt” untersagt war, dass Frauen
auf der Biihne stehen, wurden alle weib-
lichen Rollen sowie auch die Rollen der
drei Begleiter des Herkules, mit Kastraten
besetzt. Nur Herkules selbst war ein Tenor.
Dass somit am Ende zwei rein médnnliche
Paare von einer Gottin gesegnet wurden,
storte die Sittenwichter des Vatikan ebenso
wenig wie die Tatsache, dass mit Vivaldi
ein Priester, der seine Berufung nicht allzu
genau nahm, am Dirigentenpult stand.

Von diesen beiden Opern Antonio Vivaldis
horen wir das instrumentale Er6ffnungs-
stiick, Ouvertiire oder auch Sinfonia genannt
— diese beiden Begriffe waren zur damaligen
Zeit austauschbar. Jedoch herrschen von
Land zu Land verschiedene formale Gepflogen-
heiten fiir eine Ouvertiire oder Sinfonia.

Die italienische Variante ist in der Regel drei-
teilig, mit einem schnellen ersten Teil, einem
getragenen zweiten und einem erneut raschen
Finale. Dieses ist bei der Sinfonia zu Ercole

sul Termodonte ganz erstaunlich, Sie alle, ge-
schitzte Horer:innen, werden es kennen.
Lassen Sie sich tiberraschen!

Die Konzerte Vivaldis

Zweifelsohne war Antonio Vivaldi einer

der ganz groRen Violinvirtuosen seiner Zeit.
Lassen wir wieder einen Zeitgenossen zu
Wort kommen, diesmal Johann von Uffen-
bach: ,,Gegen Ende spielte der Vivaldi ein
accompagnement Solo, woran er zuletzt eine
Phantasie anhing, die mich recht erschrecket,
denn dergleichen ohnmoglich so jemals ist
gespielt worden noch kann gespielet werden,
denn er kahm mit den Fingern nur einen
Strohhalm breit an den Steg daR der Bogen
keinen Platz hatte und das auf allen vier
Saiten und mit einer Geschwindigkeit, die
unglaublich ist.*

Seine Violinkonzerte schrieb Vivaldi ent-
weder fiir sich selbst oder seine begabtesten
Schiilerinnen am Ospedale delld Pietd, deren
Niveau, wie wir bereits erfahren haben,
ebenfalls atemberauend war. Wenn Vivaldi
seine Konzerte in Druck gab, so vereinfachte
er sie in der Regel spieltechnisch.

ZweihundertdreifRig Violinkonzerte sind
uns von Antonio Vivaldi iiberliefert, dazu
weitere fiir zwei oder mehrere Violinen oder
eine Violine unter Beteiligung eines anderen
Instrumentes. Was ihre Form betrifft, so
konnte er auf die Concerti und Concerti grossi
eines Arcangelo Corelli, Tomaso Albinoni
oder Giuseppe Torelli zuriickgreifen, so-
dass sich bei Vivaldi bald auch der dreisétzige
Aufbau herausbildete, mit der Satzfolge
schnell — langsam - schnell. Fiir die raschen
Sitze entwickelte Vivaldi die Ritornell-Form
(I1 ritorno heiRRt die Wiederkehr). Das be-
deutet, dass ein feststehendes, einprigsames
Thema immer wieder erscheint, abwechselnd
mit jeweils neuen Zwischenspielen.

In der Regel werden die Ritornelle vom gesam-
ten Orchester, also tutti, gespielt, wihrend
die Zwischenspiele dem Solo anvertraut sind.
Die langsamen Sitze haben normalerweise
keine Ritornellform, sondern die dreiteilige
Liedform. Uber einer schlichten Orchesterbe-
gleitung kann sich das Soloinstrument quasi
gesanglich entfalten.

Uns Heutigen erscheint das Oeuvre
Vivaldis fast uniiberschaubar. Und auch, wenn
Igor Strawinsky einmal boshaft bemerkt
habe, dass dieser nicht fiinfhundert Konzerte,
sondern dasselbe Konzert fiinfhundert Mal
geschrieben habe, so ist die Musik des rot-
haarigen Priesters aus Venedig beim heutigen
Publikum dufRerst beliebt. Und gerade jetzt,
wo nach der Durststrecke der Pandemie das
kulturelle Leben wieder in Schwung kommt,
erfreuen uns diese frischen, strahlenden
Kldnge ganz besonders.
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Europa Galante

Europa Galante wurde 1989 von Fabio Biondi
gegriindet mit dem Wunsch, ein italienisches
Ensemble fiir die Interpretation von grof3en
Barock- und Klassikrepertoires auf Original-
instrumenten zusammenzustellen. Die Er-
schlieRung alter Musik war damals fast aus-
schlieRlich eine Doméne Nordeuropdischer
MusikerInnen, und die Notwendigkeit einer
ausschlieRlich italienischen Interpretation
dieses Repertoires war daher ausschlaggebend
fiir die Griindung des Ensembles.

Schon mit ihrer ersten Aufnahme der
Konzerte von Antonio Vivaldi fand Europa
Galante groRe Beachtung und erhielt u.a.
den Cine Award in Venedig und den Choc
de la Musique in Frankreich. Von Anbeginn
beeindruckte das Ensemble durch seine
neuen und lebendigen Interpretationen von
héufig gespielten Repertoires und ,,indem sie
oft beschrittene Wege mit intimen Modula-
tionen und viel Expressivitdt neu beleuchten®
(Gramophone).

In den folgenden Jahren konnte Europa
Galante ihren einzigartigen Charakter durch
eine steigende Anzahl an wichtigen Auszeich-
nungen fiir ihre Aufnahmen bestétigen, u.a.
mehrere Musikpreise wie Diapason d’Or und
Choc du Monde, aber auch BBC-Selections
und RTL-Auszeichnungen sowie drei Nominie-
rungen fiir den Grammy Award. Besondere
Bekanntheit erlangte das Ensemble aber durch
seine Auftritte in den bedeutendsten Opern-
héiusern und Konzerthallen der Welt sowie in
vielen der wichtigsten internationalen
Musikfestivals. Europa Galante tritt auf allen
Kontinenten auf.

Europa Galante erlangte besondere Aufmerk-
samkeit mit seinen revolutiondren Interpre-
tationen wichtiger Werke italienischer
Barockmusik, wie etwa Vivaldis Vier Jahres-
zeiten, aber auch mit der Wiederentdeckung
verborgener Schitz des 17. Jahrhunderts. In
einer Kooperation mit der National Academy
of Santa Cecilia in Italien arbeitete das En-
semble an der Rekonstruktion von Oratorien
von Antonio Caldara, Leonardo Leo und Gian
Francesco de Mayo und an mehreren Arbeiten
von Scarlatti, was ihnen viele Preise und
internationale Anerkennung einbrachte. Im
Jahr 2002 erhielten Fabio Biondi und sein En-
semble den von italienischen Musikkritikern
verliehenen Abbiati Preis fiir ihre Konzert-
aktivititen und im Besonderen fiir ihre Auf-
fithrung des Il Trionfo dell’Onore.

In 2008 wurden Fabio Biondi und Europa
Galante zusammen mit der Compagnia Colla
nochmals der Abbiati special prize verliehen
fiir , Filemone e Bauci“ von Haydn, fiir die
Originalitdt und den Wert der Wiederent-
deckung dieses Werkes von Haydn, das das
Ensemble in seinem gesamten instrumen-
talen und vokalen Glanz wieder zum Leben
erweckte.

Europa Galante wird in der Saison 21/22
ihre Aktivititen mit mehreren Projekten
wieder aufnehmen, etwa die Auffithrung von
Monteverdis Orfeo am Theater an der Wien
und in der Elbphilharmonie in Hamburg,
ein Kammermusikprogramm von Haydn in
Italien (Rom, Turin, Verona und Florenz) und
Vivaldis Oper ,,Argippo*, das kiirzlich fiir die
neue Naive discography Company in Asien
aufgenommen wurde.
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Fabio Biondi

Nach intensiver Arbeit mit Ensembles wie
Les Musiciens du Louvre und The English
Concert griindete Fabio Biondi 1989 Europa
Galante, das sich schnell als eines der be-
deutendsten italienischen Barockorchester
etablierte. Biondi und Europa Galante sind
vor allem fiir ihre ,frischen, lebendigen Dar-
bietungen® (New York Times) bekannt; aber
auch dafiir, dem Barock-, Klassik- und dem
friithen Romantikrepertoire neues Leben
einzuhauchen. Beide treten bei fithrenden
internationalen Festivals (u.a. beim Enescu
und dem Edinburgh International Festival)
und in den bekanntesten Konzertsdlen der
Welt auf (u.a. im Berliner Pierre Boulez Saal,
der Elbphilharmonie Hamburg und dem
Wiener Konzerthaus). Biondis authentische,
engagierte Arbeitsweise wird auch in der
Zusammenarbeit mit anderen Kammer- und
Symphonieorchestern sichtbar, unter anderem
mit dem Chicago Symphony Orchestra, dem
Orchestra dell’Accademia Nazionale di Santa
Cecilia, dem RAI Turin, der NDR Radio-
philharmonie, der Frankfurter Radiosinfonie,
dem Philharmonischen Orchester Bergen,
dem Finnish Radio Symphony Orchestra,
dem Mahler Chamber Orchestra sowie dem
Mozarteumorchester Salzburg. Dartiber hin-
aus war Biondi bis 2016 elf Jahre lang als
kiinstlerischer Leiter fiir Barockmusik beim
Stavanger Symphony Orchestra tétig. Biondis
Begeisterung fiir und Erfahrung mit Opern-
produktionen fiihrten ihn an so bedeutende
Héauser wie das Grand Théatre de Geneéve,
um dort Luk Percevals neue Produktion von
Mozarts Entfithrung aus dem Serail zu diri-
gieren. Auch Scarlattis La Vergine Addolorata
bei den Barocktagen der Berliner Staats-
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oper Unter den Linden wurde unter seinem
Dirigat aufgefiihrt. Von 2015 bis 2018 war
Biondi als Musikdirektor tétig und dirigierte
Produktionen von Donizetti, Rossini, Haydn
und Verdi. Als Violinist genieR3t Biondi den
Ruf, ein Virtuose zu sein, ,der iiber jeden
Vorwurf erhaben ist“ (The Guardian) und in
renommierten Konzertsilen auf der ganzen
Welt gastiert, unter anderem in der Carne-
gie und der Wigmore Hall, dem Auditorio
Nacional de Musica Madrid und der Cité de
la Musique. Seine Diskographie bei Warner
Classics, Virgin und Glossa wurde mit zahl-
reichen Preisen, darunter dem Diapason
d’Or de ’Année und dem Choc de Musique,
ausgezeichnet.

Biondis vielbeachtete Aufnahme von
Vivaldis Vier Jahreszeiten mit Europa Galante
wurde in tber finf Lindern zur CD des Jah-
res, seine jiingste Aufnahme von Paganinis
Sonaten fiir Violine und Gitarre vom Gramo-
phone sowie dem BBC Music Magazine zum
Editor’s Choice gewdhlt. Weitere Aufnahmen
beinhalten Kollaborationen mit Opernstars
wie Joyce DiDonato, Diana Damrau, Philippe
Jaroussky, Vivica Genaux und Rolando
Villazon. Biondi ist seit 2011 Akademiemit-
glied der Accademia Nazionale di Santa
Cecilia. Er wurde 2015 vom franzdsischen
Kulturministerium zum Offizier des Nationa-
len Ordens der Kiinste und Briefe ernannt;
2019 erhielt er die Medaille fiir Mut und
Wahrhaftigkeit der polnischen Regierung als
Anerkennung seiner herausragenden kultu-
rellen Leistungen.
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Ein Konzert ist immer €in
Gesprach zwischen dem Komponisten,
den Kiinstlern und dem Publikum.

Und so freue ich mich auf
das Gesprach mit dem Publikum
der Bregenzer Meisterkonzerte.

PHILIPPE HERREWEGHE
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Orchestre des Champs-Elysées

Collegium Vocale Gent

Philippe Herreweghe — Leitung

Regula Miihlemann — Sopran
Sophie Harmsen — Mezzosopran
David Fischer — Tenor
KreSimir Strazanac — Bass

Wolfgang Amadeus Mozart (1756-1791)
Sinfonie Nr. 40 in g-Moll KV 550

Molto allegro
Andante

Menuetto: Allegretto
Allegro assai

GroRRe c-Moll Messe, KV 427

Kyrie (Chor)

Gloria in excelsis (Chor)

Laudamus te (Sopran II)

Gratias (Chor)

Domine (Duett Sopran I und II)

Qui tollis (Chor)

Quoniam (Terzett Sopran I, II und Tenor)
Jesu Christe/ Cum sancto spiritu (Chor)
Credo (Fragment)

Et incarnatus est (Sopran I)

Sanctus (Chor)

Benedictus (Chor und Soli)

Agnus Dei (unvollendet)

Das Phanomen Mozart

Es gibt wohl keinen Komponisten der euro-
pdischen Musikgeschichte, der Menschen
mehr erstaunt hat als Wolfgang Amadeus
Mozart. Bis heute gibt sein Leben und Schaffen
zu den gegensidtzlichsten Spekulationen
Anlass, von der subjektivistisch tiberh6hen-
den Schau des frithen 19. Jahrhunderts
iber Verniedlichungen, die sich in Begriffen
wie ,Wolferl“, ,mozirtlich“ oder in der nur
allzu bekannten kugelrunden SiiRigkeit
manifestieren bis hin zu der erntichterten,
psychoanalytischen Sichtweise, mit der man
heute vor allem auf die Rolle von Vater
Leopold und dessen Umgang mit Wolfgang
Amadeus’ Status als Wunderkind blickt.
Die Werke des heutigen Konzertes, die
Sinfonie in g-Moll wie auch die Grofse Messe in
¢-Moll, sind jedoch im Erwachsenenalter
entstanden, und zwar in Wien. Dorthin war
Mozart im Jahr 1781 gegangen, um in der
Kaiserstadt als freischaffender Musiker sein
Glick zu suchen. In der damaligen Zeit, wo
Musiker fast nur im Dienst vom Hof, vom
Adel oder von der Kirche leben konnten,
ein Wagnis. Die ersten Jahre hatte Mozart
grofRen Erfolg in Wien, er feierte mit der
Auffithrung seiner eigenen Klavierkonzerte
Triumphe und war ein gesuchter Lehrer.
Auch seine grofdten Opern komponierte
Mozart in seiner Wiener Zeit, und diese
sehen wir heute als den Gipfelpunkt seines
Schaffens an. Jedoch standen die Wiener
den Opern Mozarts reserviert gegeniiber,
wiahrend in Prag ein wahres Mozart-Fieber
herrschte. ,Meine Prager verstehen mich*,
sagte der Komponist.

Nach einigen Jahren in Wien begann
Mozarts Stern aber zu sinken, gesellschafts-

politische Umsténde diirften der Hauptgrund
gewesen sein. Obwohl er eine Anstellung bei
Hofe hatte, geriet die Familie immer mehr
in Schulden, auch weil Frau Constanze
kranklich wurde und teure Kuren beanspruch-
te. Im September 1791 erlebte Mozart einen
seiner grofRten Erfolge mit der Urauffithrung
seiner Oper Die Zauberflote. Einige Wochen
spdter erkrankte er schwer und starb am

5. Dezember 1791.

In Hinblick auf die Werke dieses
Programmes darf eine Tatsache nicht un-
erwidhnt bleiben, ndmlich der Einfluss
der Musik von Johann Sebastian Bach auf
Mozart. Fiir uns Heutige ist es kaum mehr
nachvollziehbar, dass Bachs Oeuvre zur Zeit
Mozarts so gut wie unbekannt war. Sprach
man von Bach, so meinte man in der Regel
Johann Sebastian Bachs Sohn Carl Philipp
Emanuel. Zwar hatte der 9-jahrige Mozart
in London engen Kontakt mit dem jiingsten
Bach-Sohn Johann Christian, doch dieser ver-
mittelte ihm den klassischen Stil und nicht
den Stil des Barocks. Erst als Mozart in Wien
ab 1782 regelmilRig an Konzerten teilnahm,
die der Diplomat und Musiker Gottfried
van Swieten ausrichtete, lernte er die Musik
Bachs wie auch die von Hindel kennen.

»Ich gehe alle Sonntag um 12 Uhr zum Baron
van Swieten und da wird nichts gespielt als
Héindel und Bach - ich mach mir eben eine
Collection von den bachischen Fugen®,
schreibt Wolfgang an seinen Vater. Gerade
in den spiteren Sinfonien Mozarts wie auch
in den Choren der Grof3en Messe in c-Moll
ist der Einfluss von Johann Sebastian Bach
unverkennbar.
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Die Sinfonie Nr. 40 in g-Moll

Im Jahr 1788 iibersiedelte die Familie Mozart
von ihrer zentral gelegenen Wohnung in
den Alsergrund, den neunten Wiener Bezirk.
Gerade war das Tochterchen Theresia ge-
boren, das allerdings nicht lange zu leben
hatte — nur zwei S6hne von den sechs
Kindern, die Constanze gebar, erreichten
das Erwachsenenalter. Der Hauptgrund fiir
die Ubersiedlung war der wesentlich giinsti-
gere Mietzins, denn gerade in diesem Jahr
waren die finanziellen Probleme der Familie
eklatant, wie mehrere Bettelbriefe Mozarts
belegen. Und genau in dieser Zeit schreibt
Mozart seine drei grof3artigsten Sinfonien.
Denn obwohl die mittlere der Trias, die
Sinfonie in g-Moll, tatsdchlich eine belastete
Stimmung wiedergibt, vermitteln die beiden
anderen Sinfonien, ndmlich die in Es-Dur
KV 543 und die in C-Dur KV 551, die Jupiter-
Sinfonie genannt wird, eine positiv-strahlen-
de Atmosphéire. Mozart hat mit seiner Musik
eben nicht seine personliche Befindlichkeit
in die Welt hinausgetragen, vielmehr ist sie
vOllig unabhingig von dieser. Fiir die Kom-
position dieser drei grof3artigen Sinfonien,
die seine bisher komponierten an Bedeutung
weit iibertreffen, gibt es keinen dufReren
Anlass und keinen Auftrag. Gerade die
verklarenden Mozart-Exegeten sehen hierin,
wie Mozart-Biograf Alfred Einstein, ein
»,Vermdchtnis an die Nachwelt” oder gar
einen , Appell an die Ewigkeit“. Und vor
wenigen Jahren lieR Nikolaus Harnoncourt
aufhorchen mit der Aussage, dass diese drei
Sinfonien in einem engen formalen und
motivlichen Zusammenhang stehen. So
sehr, dass er sie alle drei zusammen als ein
sinstrumentales Oratorium* bezeichnete.
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Freilich kann man die Tatsache, dass Mozart
diese drei Sinfonien ohne Auftrag schrieb,
auch niichtern betrachten. Moglicherweise
wollte er fiir allfdllige Gelegenheiten schon
etwas im Armel haben, oder er dachte an die
Veroffentlichung bei einem Verlag — es war
ublich, drei Werke in einer Ausgabe zusam-
menzufassen.

Mozart erlebte noch mehrere Auffithrun-
gen der g-Moll Sinfonie, wie sie im Gegensatz
zum kleineren Schwesterwerk in derselben
Tonart KV 183 gerne genannt wird. Diese
bei den Konzerten von Gottfried van Swieten
fand er jedoch so unzulidnglich, dass er sie
vorzeitig verlief3. Vermutlich fiir eine Auf-
fithrung, die Antonio Salieri dirigierte, fiigte
Mozart noch Klarinettenstimmen hinzu.

Es wird berichtet, dass bei diesem Konzert im
April 1791 einhundertsechzig Musiker im
Orchester saflen. Und bei einer Auffithrung
im Jahr 1830 im deutschen Halle bestand
das Orchester gar aus fiinfhundert Musikern.

Die g-Moll Sinfonie hat vier Sitze, wie
iiblich. Denn die groRen Neuerungen waren
nicht Mozarts Sache, seine Besonderheit,
sein Genie liegt im Detail. So am gédnzlichen
Beginn dieser Sinfonie, der mit seinem in
Piano einsetzenden, von den Bratschen ge-
tragenen Hauptthema sofort dieses Agitato,
also diese Erregung vermittelt, die den ganzen
Satz bestimmt. Lassen wir die Verballhornung
dieses Themas durch Handy-Klingeltone
und dhnliches einmal beiseite und schauen,
wo Mozart dieses Motiv noch verwendet. Da
finden wir es nahezu identisch in der ersten
Arie des Cherubino aus Le nozze di Figaro,
wo dessen pubertire Verwirrtheit, aber auch
sein weiteres tragisches Schicksal zum

Klingen kommen. Der zweite Satz Andante
bietet dem Horer keine Erholung. Wiewohl
im wiegenden Siciliano-Rhythmus, ist es be-
stimmt vom ,,grofRen Seufzermotiv®, eines
feststehenden Tongebildes der damals giiltigen
Klangrhetorik: ein lang angehaltener und
dann drei rasch absteigende Tone. Die Eck-
teile des Menuetts verstéren mit harsch
dreinfahrenden Synkopen, wihrend das Trio
endlich etwas Frieden aufkommen ldsst.

Es war iibrigens Mozart, der das Menuett in
die Satzfolge einer Sinfonie eingefiihrt hat.
Somit ist ein tdnzerisches Element, ja eine
Korperlichkeit in diese bis dahin eher intel-
lektuelle Kunstform gekommen. Mozarts
g-Moll Sinfonie ist eine der ersten so genannten
Final-Sinfonien der Musikgeschichte.

Das heil3t, dass der vierte Satz nicht mehr
nur, wie bisher, eine Art RausschmeilRer-
Funktion hat, sondern die Sinfonie gewichtig
iiberhoht. Wir erleben wieder das nahezu
durchgehende Agitato des ersten Satzes, das
zweimal dramatisch unterbrochen wird von
einer Art Orchester-Rezitativ.

Endlich sei auf die Tonart g-Moll ein-
gegangen. Nach Mozarts Zeitgenossen
Christian Friedrich Daniel Schubart driickt
sie ,Missvergniigen und Unbehaglichkeit“
aus. In der Zauberflote beklagt Pamina den
Verlust ihrer Liebe in g-Moll: , Ach, ich fiihls,
es ist verschwunden, ewig hin der Liebe
Glick.” Nichtsdestotrotz ist Mozarts KV 550
eine der beliebtesten Sinfonien beim Publi-
kum. Keine andere Sinfonie liegt in so vielen
Einspielungen vor. Und keine, so will man
hinzufiigen, ist so oft missverstanden worden.
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Die Grofde Messe in c-Moll

Es ist nicht zuletzt die Kirchenmusik, mit
der Mozart heute bei einem breiten Publi-
kum bekannt ist, denn welcher katholische
Kirchenchor hat nicht die eine oder andere
~Mozart-Messe“ im Repertoire?

Diese so beliebten Messen, Litaneien, Vespern
und dhnliches sind alle in Salzburg im Dienst
des Fursterzbischofs entstanden. Durch

ein pdpstliches Dekret und die Tatsache, dass
Fiirsterzbischof Colloredo es nicht gerne
hatte, wenn Gottesdienste zu lang dauerten,
waren der Kreativitit des jungen Mozarts
harte Bandagen angelegt. Er litt unter diesen
Beschriankungen, es zeugt aber von seinem
Genie, dass er auch hier Grof3es schuf.

In den Wiener Jahren, also von 1781 an,
schrieb Mozart dann kaum mehr liturgische
Musik. Nur die GrofSe Messe in c-Moll, das
Requiem und der schlichte, aber wunderbare
Chorsatz Ave verum corpus fallen in diese
Zeit, wobei die Messe und das Requiem,
freilich aus jeweils verschiedenem Grund,
unvollendet geblieben sind. Er habe ,in
seinem Herzen versprochen, wenn er sie als
seine Frau nach Salzburg brichte, dort eine
neukomponierte Messe zur Auffithrung
zu bringen.“ So schrieb Mozart, der sich im
August 1782 mit Constanze Weber verhei-
ratete. Es war eine echte Liebesbeziehung,
doch Vater Leopold war gegen die Verbin-
dung. Er hatte etwas gegen ,,die Weberischen®,
die Wolfgang schon aus Mannheim kannte
und die nun in Wien lebten. Nun, im Herbst
1783 reisten Wolfgang Amadeus und
Constanze Mozart nach Salzburg, um die
Frau mit dem Vater persénlich bekannt zu
machen. Im Gepidck hatten die beiden die
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unvollendete Partitur der Messe in c-Moll und
gedachten, sie, beziehungsweise Teile daraus,
in der Kirche der Erzabtei Sankt Peter zur Auf-
fithrung zu bringen. Ob es zu einer solchen
gekommen ist, wissen wir nicht — Aufzeich-
nungen dartiber sind nicht bekannt.

Mit groRter Sicherheit ist aber anzu-
nehmen, dass Constanze Mozart eine hervor-
ragende Singerin gewesen sein muss. Das
Herzstiick der Komposition ist nidmlich die
Sopranarie Et incarnatus est, und diese sollte
sie bei der Auffithrung in Salzburg singen.
Wolfgang hat seiner Frau somit eine brillante
Visitenkarte verschafft, denn nach dem Vor-
trag dieser unglaublich schonen Arie musste
der Vater sie ja ins Herz schlief3en.

Der Vater, der im Leben Wolfangs eine
so entscheidende Rolle spielt, kommt nach
Meinung des profunden Mozart-Kenners
Nikolaus Harnoncourt ebenfalls in der c-Moll
Messe vor. Es ist ja auffillig, dass in dieser
Messe dem Sopran I — wir nehmen also an,
er reprasentiert Constanze — ein gleichwer-
tiger Sopran II an die Seite gestellt ist, und
dieser eben sei der Vater Leopold. Auch der
Sopran II hat eine gewichtige Arie, ndmlich
das Laudamus te des Glorias. Diese Arie ist
ein echtes Bravourstiick in barocker Tradition,
sie steht fiir das Althergebrachte in aller-
groRter Kunstfertigkeit: der Vater also, der
zwar in seinem Konnen iiberragend ist, aber
doch zu sehr am Alten, Starren hingt. Und
im Duett Domine Deus treten die beiden
miteinander an, was, so Harnoncourt, nicht
zuletzt als ,,Bitte um Versohnung® zu ver-
stehen ist.

Nach der Arie Et incarnatus est, der musikalisch
ungemein frei schweifenden Liebeserkldarung
an seine Frau also, schien Mozart die Messe
nicht mehr grof interessiert zu haben. Der
Rest des Credo fehlt, Sanctus und Benedictus
liegen nur in wenigen Stimmen vor und
wurden immer wieder von Bearbeitern ver-
vollstdndigt, sodass sie bei Auffithrungen
normalerweise erklingen. Das Agnus Dei fehlt
génzlich. Dass Mozart nach der Salzburg-
Reise die Messe nicht vollendet hat, ist nach-
vollziehbar. Eine derart enorme Kirchen-
komposition im Stil einer neapolitanischen
Kantatenmesse, wie es die Messe in c-Moll dar-
stellt, war im aufgeklirten Wien des Kaisers
Joseph II im Gottesdienst undenkbar, und
die Auffithrung einer Messe im Konzertsaal
damals nicht tiblich. Teile der c-Moll Messe
verwendete Mozart spéter fiir sein Oratorium
Davide penitente.

So liegt uns mit der GrofSen Messe in c-Moll
ein monumentaler Torso vor, der in seiner
musikalischen Aussage hochst vielschichtig
ist. Barocke Wucht im Stile Hindels bei den
Chéren und der Arie des Soprans II, groRRe
musikalische Freiheit der Arie des Soprans I,
und vielleicht verborgen in alledem Mozarts
ureigenste Konflikte und Sehnsiichte.
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Orchestre des Champs-Elysées

Das Orchestre des Champs-Elysées ist die
erste auf Originalinstrumenten spielende
franzosische Formation von internationalem
Renommee. Seit seiner Griindung im Juni
1991 durch Philippe Herreweghe hat sich
das Ensemble vordringlich der Erarbeitung
des sinfonischen Repertoires von Klassik,
Romantik und klassischer Moderne verschrie-
ben, das auf der Basis aktueller wissenschaft-
licher Erkenntnisse und mit den Mitteln
einer um historische Stiltreue bemiihten Auf-
fiihrungspraxis einer grundlegenden Neu-
wertung unterzogen werden soll. Dies ist ein
Anliegen, das sich auch in der Beteiligung
des Orchesters an musikwissenschaftlichen
Forschungen und pddagogischen Projekten
niederschlégt. Signifikant ist schon das Pro-
gramm des ersten Konzerts, das zundchst in
Poitiers, spater dann im Pariser Théatre des
Champs-Elysées gegeben wurde: Die Schop-
fung von Joseph Haydn.

Mit diesem aufsehenerregenden Debiit legte
das Orchestre des Champs-Elysées das Fun-
dament zu einer internationalen Karriere,
die das junge, tiberaus enthusiastische
Instrumentalensemble mittlerweile nicht
nur in nahezu alle namhaften Konzertséle
des Kontinents gefiihrt hat (nach Brtssel,
Wien, Amsterdam, London, Berlin, Frank-
furt, Miinchen, Leipzig, Rom oder Luzern)
sondern auch zu vielen musikalischen
Brennpunkten weltweit — wie etwa ins New
Yorker Lincoln Center oder auf Tourneen
durch Japan, Korea, China und Australien.
Neben Philippe Herreweghe, der dem Or-
chester bis heute als Kiinstlerischer Leiter
vorsteht und seine nicht selten preisgekron-
ten CD-Einspielungen betreut, stehen auch
zunehmend Gastdirigenten am Pult:

unter ihnen Daniel Harding, Louis Langrée,
Christophe Coin oder René Jacobs.

Das Orchestre des Champs-Elysées wird

vom Kulturministerium und der Region
Poitou-Charentes gefordert.
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Collegium Vocale Gent

Im Jahr 1970 beschloss eine Gruppe befreun-
deter Studenten auf Initiative von Philippe
Herreweghe, das Collegium Vocale Gent zu
grinden. Das Ensemble wendete als eines
der ersten die neuen Erkenntnisse in der Auf-
fithrungspraxis von Barockmusik auf Vokal-
musik an. Dieser authentische, textgerichtete
und rhetorische Ansatz achtete auf einen
durchsichtigen Klang, wodurch das Ensemble
schon bald auf allen wichtigen Konzertpodien
und Musikfestivals weltweit gastierte.
Inzwischen entwickelte sich das
Collegium Vocale Gent auf organische Weise
zu einem dullerst flexiblen Ensemble mit
einem breiten Repertoire aus verschiedenen
Stilepochen. Der grofdte Trumpf besteht darin,
dass fiir jedes Projekt eine bestmogliche
Besetzung zusammengebracht wird. Musik
der Renaissance wird durch ein Ensemble
von sechs bis zwo6lf Sdngern ausgefiihrt. Die
deutsche Barockmusik und insbesondere
die Vokalwerke von Johann Sebastian Bach
waren und bleiben ein Herzstiick.
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Heutzutage fiihrt das Collegium Vocale Gent
diese Musik vorzugsweise mit einem kleinen
Ensemble auf, wobei die Singer sowohl Chor,
als auch solistische Partien ausfiithren.
Immer mehr beschiftigt sich das Collegium
Vocale Gent auch mit dem romantischen,
modernen und zeitgenodssischen Chorreper-
toire. Das Collegium wird dabei seit 2011
vom EU-Kulturprogramm unterstiitzt, und
so konnte ein gemischter symphonischer
Konzertchor entstehen, in dem junge
Talente aus ganz Europa Seite an Seite mit
erfahrenen Kollegen singen. Zur Verwirkli-
chung dieser Projekte arbeitet das Collegium
Vocale Gent mit verschiedenen historisch
informierten Ensembles wie dem Orchestre
des Champs-Elysées, dem Freiburger Barock-
orchester, der Akademie fiir Alte Musik
Berlin, aber auch mit international renom-
mierten Sinfonieorchestern zusammen.

Das Collegium Vocale Gent wird unter-
stiitzt durch die Flimische Gemeinschaft,
die Provinz Ostflandern und die Stadt Gent.
Von 2011 bis 2013 war das Ensemble Bot-
schafter der Europdischen Union.
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Philippe Herreweghe

Philippe Herreweghe wurde in Gent geboren
und kombinierte dort sein Universitdtsstu-
dium mit einer musikalischen Ausbildung
am Konservatorium. Zur selben Zeit begann
er zu dirigieren und griindete 1970 das
Collegium Vocale Gent.

Schon bald wurde Philippe Herreweghes
lebendiger, authentischer und rhetorischer
Ansatz der Barockmusik gelobt. 1977 griin-
dete er in Paris das Ensemble La Chapelle
Royale, mit dem er Musik des franzdsischen
Goldenen Zeitalters zur Auffithrung brachte.
Er schuf verschiedene Ensembles, mit denen
er eine addquate und griindliche Lesart
eines Repertoires von der Renaissance bis
zu zeitgendssischer Musik zu geben wusste.
So war das Ensemble Vocal Européen auf Re-
naissancepolyphonie spezialisiert und das
1991 gegriindete Orchestre des Champs-Elysées
zur Interpretation des romantischen und
vorromantischen Repertoires auf Original-
instrumenten.

Zu den Hohepunkten der Saison 202122
zdhlen Gastdirigate bei den Wiener Sym-
phonikern, dem Orchestra dell’Accademia
Nazionale di Santa Cecilia, den Miinchner
Philharmonikern, der Sichsischen Staats-
kapelle Dresden, dem Orchestre Philharmo-
nique de Radio France, dem Philharmonia
Orchestra London sowie der Mahler Chamber
Orchestra Academy. Des Weiteren wird
Philippe Herreweghe im Mai 2022 anlédsslich
seines 75. Geburtstages gemeinsam mit
dem Orchestre des Champs-Elysées Mahlers
Das Lied von der Erde auf den Konzertbithnen
Europas prdsentieren. Zusammen mit
dem Collegium Vocale Gent begibt er sich
unter anderem mit der Matthdus-Passion von

Johann Sebastian Bach auf Europatournee.
Im September 2021 folgt Philippe Herreweghe
mit Konzerten gemeinsam mit dem Orchestre
des Champs-Elysées und Collegium Vocale
Gent einer Wiedereinladung zum Musikfest
Bremen. Nachdem er bereits 1996 sein
Musikfest-Debiit mit dem Chor und Orchester
des Collegium Vocale Gent gab, wird er in
2021 mit dem Musikfest-Preis Bremen fiir
sein herausragendes kiinstlerisches Wirken
geehrt.

Wegen seiner konsequenten kiinstlerischen
Vision und seines Engagements wurde
Philippe Herreweghe verschiedentlich geehrt.
1990 wahlte ihn die europdische Musik-
presse zur ,,Musikpersonlichkeit des Jahres.*
Zusammen mit dem Collegium Vocale Gent
wurde Philippe Herreweghe zum , Kultur-
botschafter Flanderns“ ernannt. Ein Jahr spéter
wurde ihm der Orden des Officier des Arts et
Lettres zuerkannt und 1997 erhielt er einen
Doktor honoris causa der Katholischen Univer-
sitdt Leuven. 2003 empfing er in Frankreich
den Titel des Chevalier de la Légion d’Honneur.
Im Jahr 2010 verlieh die Stadt Leipzig
Philippe Herreweghe die Bach-Medaille fiir
seine groflen Verdienste als Bach-Interpret.
2017 erhielt Philippe Herreweghe die Ehren-
doktorwiirde der Universitit Gent.
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Regula Miithlemann

Die Spielzeit 2020/21 birgt ein ganz besonde-
res Highlight fiir Regula Mithlemann: als Teil
des wiederbelebten Mozart Ensembles, fiir
welches das Haus am Ring weltweit berithmt
war, ist die junge Sopranistin gleich zweifach
an der Wiener Staatsoper zu erleben: den
Beginn macht die Partie der Blonde in einer
Neuproduktion der Entfiihrung aus dem Serail
von Hans Neuenfels, gefolgt von Pamina

(Die Zauberflite), mit der sie frither in der Spiel-
zeit am Theater Basel debiitiert hatte. Die
dritte Partie an der Wiener Staatsoper ist ihr
Rollendebiit als Adele, die sie auch in der
beriihmten Silvestervorstellung von Strauf®’
Die Fledermaus singt. Auch auf der Konzert-
biihne ist Regula Mithlemann eine gefragte
Interpretin: so singt sie erneut im Rahmen
der Mozartwoche Salzburg, diesmal mit
dem Chamber Orchestra of Europe unter der
Leitung von Robin Ticciati Mozarts Exsultate
Jubilate, gefolgt von Konzerten mit dem
Balthasar-Neumann-Ensemble unter der
Leitung von Thomas Hengelbrock in Spanien.
Weitere Konzerte und Liederabende fithren
Regula Miithlemann ins Gewandhaus Leipzig
(Johannes Passion), in den Kammermusiksaal
der Hamburger Elbphilharmonie, sowie

fiir Liederabende mit dem Programm ihres
Albums Lieder der Heimat in verschiedene
Schweizer Konzertsdle. Im Februar 2020

gab Regula Miithlemann als Adina in Otto
Schenks legendirerer Inszenierung von
Donizettis L’Elisir d’amore ihr Haus- und Rollen-
debiit an der Wiener Staatsoper. In vergan-
genen Spielzeiten sang sie Juliette (Roméo

et Juliette) von Charles Gounod am Luzerner
Theater sowie die Partie des Echo (Ariadne auf
Naxos) am Maildnder Teatro alla Scala unter
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der Leitung von Franz Welser-Mést. Sie gas-
tierte als Gretel (Hdnsel und Gretel) am Teatro
Regio in Turin, als Blonde (Entfiihrung aus
dem Serail) im Teatro San Carlo in Neapel und
sang die Partie der Rosina in Mozarts La finta
semplice in der Queen Elisabeth Hall in London.
AuRRerdem verkorperte sie u.a. Serpetta in
einer Neuproduktion in Mozarts Oper

La finta giardiniera an der Berliner Staatsoper,
den Isolier in Rossinis Le Comte Ory an der
Seite von Cecilia Bartoli am Theater an der
Wien und die Susanna in Mozarts Le Nozze

di Figaro im Grand Théatre de Genéve sowie
2019 im Opernhaus Ziirich. Regula Miihle-
mann sang diverse Opernpartien auch

in konzertanten Auffithrungen. Zuletzt war
dies die Susanna in semi-konzertanten
Vorstellungen im Rahmen der Salzburger
Mozartwoche unter der Leitung von Andras
Schiff. Sie war bereits in mehreren Filmen
zu sehen und widmet sich neben dem
Opernrepertoire auch dem Liedgesang

und dem Konzertfach. Regula Mithlemann
ist Exklusivkiinstlerin von Sony Classical.
Das in Kritiken hoch gelobte Debiitalbum
»Mozart Arias® (2016) gewann den Preis der
Deutschen Schallplattenkritik (Bestenliste).
Thr zweites Album ,,Cleopatra” (2017) erntete
ebenfalls beste Besprechungen. 2018 erhielt
Regula Mithlemann den OPUS Klassik als
»~Nachwuchskiinstlerin des Jahres*.

Im Herbst 2019 wurde ihr drittes Solo-Album
»Lieder der Heimat“ mit einer Auswahl wun-
derbarer Lieder von Schubert und Schweizer
Komponisten verdffentlicht.

Regula Mithlemann wurde in Luzern geboren.
Sie studierte an der dortigen Hochschule bei
Prof. Barbara Locher.
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Sophic Harmsen

Sophie Harmsen ist als Kind deutscher Diplo-
maten schon frith weit gereist und setzt das
auch mit ihrem Werdegang als international
erfolgreiche und renommierte Mezzosopra-
nistin fort.

Konzerte und Opernproduktionen er-
moglichen es ihr, die schonsten Konzertsile
und Opernhéuser der Welt zu erleben, wie
zum Beispiel das Teatro Colén in Buenos
Aires, das Teatro Real in Madrid, das Palau
de la Mtsica in Barcelona, die Wigmore Hall
in London, das Concertgebouw Amsterdam,
das Konzerthaus Wien, die Philharmonie de
Paris, das Shanghai Grand Theatre und die
Elbphilharmonie Hamburg.

Symphonieorchester wie das Gewand-
hausorchester Leipzig, das SWR Symphonie-
orchester, Royal Stockholm Philharmonic
Orchestra, Helsinki Philharmonic Orchestra,
Rotterdams Philharmonisch Orkest, Orchestre
National de France, musicAeterna, Konzert-
hausorchester Berlin, Diisseldorfer Sym-
phoniker, NDR Elbphilharmonie Orchester,
Deutsches Symphonie-Orchester Berlin und
das Freiburger Barockorchester laden sie
immer wieder gerne ein.

In den letzten Jahren hat sie ihr Reper-
toire standig erweitert. Nach vielen Konzer-
ten, Solo-Abenden und CD Aufnahmen mit
den renommiertesten Barockensembles
freut sie sich nun sehr, auch im romantischen
Repertoire zu Hause zu sein. Konzerte und
CD Aufnahmen mit Wagners Wesendonck
Liedern (Kent Nagano), Mahlers Das Lied von
der Erde sowie die Riickert Lieder (Markus Stenz),
Dvordks Requiem (Philippe Herreweghe)
sowie Beethovens Missa Solemnis (Frieder
Bernius, René Jacobs) und 9. Sinfonie (Theodor

Currentzis, Pablo Heras-Casado) sind in-
zwischen gleichsam in ihrer kiinstlerischen
Arbeit vertreten. Etliche ihrer CD-Einspie-
lungen sind mit internationalen Preisen
ausgezeichnet worden.

Nach ihren Anfiangen an der Cape Town
Opera mit Partien wie Hermia (Britten A
Midsummer Night’s Dream), Graf Orlowsky
(J. Strauss Die Fledermaus), Mercedes (Bizet
Carmen) und Cherubino (Mozart Le nozze
di Figaro) erweiterte sie ihr Repertoire um
Partien wie Annio (Mozart La clemenza di Tito)
am Teatro Real Madrid, Dorabella (Mozart
Cosi fan tutte) an der Opéra de Dijon und
Opéra de Luxembourg, Stephano (Gounod
Romeo et Juliette) am Tiroler Landestheater in
Innsbruck, Argene (Myslivecek L’Olimpiade)
an den Opernhdusern in Prag, Caen und am
Theater an der Wien, bis hin zum Repertoire
von Richard Strauss (Der Komponist Ariadne
auf Naxos). Ihre tiberzeugende und viel ge-
lobte Darstellungskraft auf der Opernbiihne
konnte Sophie Harmsen mit Regisseur:innen
wie Andreas Dresen, Abbas Kiarostami, Ursel
und Karl-Ernst Herrmann, William Kentridge
und Robert Wilson vervollkommnen.

Auf Festivals wie den Salzburger Festspielen,
der Mozartwoche Salzburg, dem Schleswig-
Holstein Musik Festival, dem Rheingau
Musikfestival, den Internationalen Héandel-
festspielen Gottingen und Halle und dem
Bachfest Leipzig ist sie gern gesehener Gast.

Sophie Harmsen studierte an der Univer-
sity of Cape Town und danach bei Prof. Dr.
Edith Wiens. Sie lebt heute mit ihrer Familie
in Berlin.
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David Fischer

David Fischer debiitierte im Februar 2021
am Salzburger Landestheater in der Rolle
des Tamino (Die Zauberflote).

Seit der Spielzeit 2019/20 gehoért er zum
Ensemble der Deutschen Oper am Rhein, wo
er in der vergangenen Saison u.a. als Tybalt
in Roméo et Juliette und Dritter Jude in der
Salome auftrat. In der laufenden Spielzeit
wird er vorerst als Harlekin im Kaiser von
Atlantis und Junger Seemann in Tristan und
Isolde zu sehen sein. Einen Auftritt als
Tamino und Alfred (Die Fledermaus) verhin-
derte die aktuelle Corona-Pandemie.

Vor seinem Engagement in Diisseldorf
sang David Fischer zwei Jahre lang im
Ensemble der Oper Bonn, u.a. die Rollen des
Jaquino (Fidelio), Horace Adams (Peter Grimes),
Remendado (Carmen), Pang (Turandot) und
viele mehr. AuRerdem ist er regelmaRiger
Gast am Leipziger Opernhaus.

Im Konzertbereich kommt auf David
Fischer in der Saison 2020/21 unter anderem
eine Europa-Tournée mit René Jacobs
(Orpheus, Telemann) und eine weitere mit
Philippe Herreweghe (Missa in C, Mozart) zu.
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Bisherige Engagements fiihrten ihn unter
René Jacobs mit dem FBO auf Asien-Tournée
(Don Giovanni), unter Sylvain Cambreling

in die Berliner Philharmonie (Pulcinella), zum
NDR Hannover (Johannes-Passion, Andrew
Manze), in den Kunstpalast Budapest (Addm
Fischer, Die Schépfung) und mit Frieder Bernius
auf Deutschland-Tournée (Die erste Walpurgis-
nacht). Aus dieser Produktion entstand eine
bei Carus erschienene Einspielung.

Eine Europa-Tournée mit der Schépfung
unter Philippe Herreweghe, Die Jahreszeiten
mit Addm Fischer in der Tonhalle Diisseldorf,
die Matthdus-Passion mit dem Windsbacher
Knabenchor und in St. Michaelis Hamburg,
Pulcinella in der Concert Hall Warschau - all
diese Konzerte konnten aufgrund der Corona-
Pandemie nicht stattfinden.

Eine enge Zusammenarbeit pflegt David
Fischer mit seiner finnischen Lied-Partnerin
Pauliina Tukiainen, mit der er Liederabende
beim Schweizer Festival classique des Haudeéres,
in Genf und beim Bonner Schumannfest gab.
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Kresimir Strazanac

Der kroatische Bassbariton wurde nach dem
Studium zum festen Ensemblemitglied des
Opernhauses Ziirich, wo er unter anderem als
Baron Tusenbach (E6tvos ,,Drei Schwestern®),
Ping (,Turandot®) und Harlekin (,Ariadne
auf Naxos“) unter der Leitung von Nello
Santi, Peter Schneider, Franz Welser-Most,
Bernard Haitink und Placido Domingo, zu
sehen war.

2017 debiitierte er an der Bayerischen
Staatsoper in Giordanos ,,Andrea Chénier*,
wo er wiederholt im Jahr 2019 auftrat. 2018
war er als Baron Tusenbach an der Oper
Frankfurt zu sehen. 2019 sang er u.a. die
Partie des Frank (Die Fledermaus) mit den
Bamberger Symphonikern. In der Saison
2021/2022 wird er als Orpheus (Telemanns
»,Orpheus®) mit dem B’Rock Orchester unter
der Leitung von René Jacobs, als Ambrosio
in Carl Maria von Webers ,,Die drei Pintos*“
mit dem Gewandhausorchester unter der
Leitung von Omer Meir Wellber und als
St. Peter in Carl Orffs ,Der Mond“ unter der
Leitung von Hans-Christoph Rademann
auftreten.

Als Konzertsolist trat KreSimir StraZanac
mit Orchestern, wie dem Sinfonieorchester
des Bayerischen Rundfunks, Royal Concert-
gebouworchestra Amsterdam, Sidchsische
Staatskapelle Dresden, WDR-, mdr- und
hr-Sinfonieorchester, Gewandhausorchester
Leipzig, Tokyo und Singapore Symphony
Orchestra und Dirigenten wie Herbert
Blomstedt, Manfred Honeck, Jukka-Pekka
Saraste und Jonathan Nott, in vielen be-
deutenden Werken von der Klassik bis zur
zeitgendssischen Musik, auf.

In der Saison 2022/2023 gibt er sein Debiit
mit den Berliner Philharmonikern unter
der Leitung von Kirill Petrenko. Er trat bei
den Salzburger Festspielen, im Wiener
Musikverein, dem Londoner Barbican Center,
dem Suntory Hall und Muza Kawasaki Hall
in Tokyo, der Berliner Philharmonie, der
Victoria Hall Singapore, dem Pariser Audito-
rium, dem Festspielhaus Baden-Baden, dem
Auditorio Nacional de Musica Madrid und
dem Leipziger Gewandhaus auf.

Sehr bedeutend fiir seinen musikalischen
Werdegang ist die Zusammenarbeit mit dem
Dirigenten Philippe Herreweghe; er singt
mit ihm und seinen Ensembles regelmifig
als Bass-Solist in Bachs Passionen, der h-moll
Messe, Brahms ,Vier ernsten Gesidngen®,
dem Requiem, Schumanns Paradies und die
Peri, Dvoriks Requiem, den Messen von
Schubert, Beethovens 9. Sinfonie und vielen
anderen Werken.

Dartiber hinaus arbeitet er regelméRig im
Barockfach und widmet sich besonders gerne
dem Kunstlied. In Zusammenarbeit mit
renommierten Ensembles und Orchestern
sind zahlreiche CD- und DVD-Produktionen
erschienen.
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So wie die Musik ist
die Sprache cin Geschenk.

Sie ist dazu da.
die Menschen einander
naherzubringen.

ANDRES OROZCO-ESTRADA
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Wiener Symphoniker

Andrés Orozco-Estrada — Leitung

Anton Sorokow — Violine
Christoph Stradner — Violoncello
Paul Kaiser — Oboe
Patrick de Ritis — Fagott

Erich Wolfgang Korngold (1897-1957)
Mirchenbilder op. 3

Die verzauberte Prinzessin (GemaRigt)

Ribezahl (Immer leicht und rasch, doch nicht zu schnell)
Wichtelménnlein (Rasch dahinhuschend, aber deutlich)
Ball beim Mirchenkonig (Anschmiegsames Walzerzeitmalf3)
Das tapfere Schneiderlein (Andantino amabile)

Das Mirchen spricht den Epilog (Getragen, doch nicht zu
langsam)

Joseph Haydn (1732-1809)
Sinfonia Concertante fiir Violine, Violoncello, Oboe,
Fagott und Orchester, B-Dur Hob.I: 105

Allegro
Andante
Allegro con spirito

Modest Mussorgski (1839-1881)
Bilder einer Ausstellung
Instrumentation von Maurice Ravel

Promenade

Gnomus

Promenade

Das alte Schloss

Promenade

Tuilerien

Bydlo

Promenade

Ballett der Kiiken in ihren Eierschalen
Samuel Goldenberg und Schmuyle

Der Markt von Limoges

Catacombae. Sepulchrum Romanum
Cum mortuis in lingua mortua

Die Hiitte der Baba Yaga

Das grofRe Tor von Kiew

Zwei ,Bilderzyklen“ umrahmen eine klassische Sympho-
nie, die zugleich ein Konzertstiick fiir vier Solisten ist.
Der junge Erich Wolfgang Korngold lieR sich von Mérchen
inspirieren, Modest Mussorgski von Bildern seines
verstorbenen Freundes. Eine Verbindung zwischen diesen
beiden Werken zu Haydns Sinfonia Concertante zu
finden, fdllt schwer. Fir die Konzertmeister und Stimm-
fithrer der Wiener Symphoniker aber ergibt sich die Ge-
legenheit, auf besondere Weise mit ihren Kolleg:innen
zu kommunizieren.
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Erich Wolfgang Korngold
Marchenbilder

Musikalisches Wunderkind, Opernkomponist,
preisgekronter Filmmusikkomponist in
Hollywood, nach dem Krieg mit der Riick-
kehr zur absoluten Musik aus der Zeit ge-
fallen, bei seinem Tod im Alter von 60 Jahren
fast vergessen: Erich Wolfgang Korngold, der
1897 in Briinn geborene Komponist, scheint
mehrere Leben gelebt zu haben. Heute er-
leben seine Oper ,,Die tote Stadt®, ein Psycho-
krimi mit dem beriihmten Lied der Marietta
(,Gliick, das mir verblieb), und das Violin-
konzert eine Art Renaissance, auch Kammer-
musikwerke und Orchesterstiicke werden
aufgefiihrt und neu eingespielt. Mit den
»Mirchenbildern“ op. 3 stellen die Wiener
Symphoniker ein Werk des 14-jahrigen
Wunderkinds vor, das am 27. Juni 1911 von
der Kurkapelle in Karlsbad uraufgefiihrt
wurde.

Erich Wolfgang Korngold war der Sohn
von Julius Korngold, dem gefiirchteten
Wiener Musikkritiker, der jede musikalische
Moderne etwa der zweiten Wiener Schule
um Arnold Schénberg ablehnte und mit
dieser Haltung auch das kompositorische
Schaffen seines Sohns prégte. Der hoch-
musikalische Junge lernte friith Klavier und
schuf im Kindesalter erste Kompositionen.
Er erhielt Unterricht bei Robert Fuchs und
Alexander von Zemlinsky, Gustav Mahler
setzte sich fiir ihn ein. Der Einfluss des
Vaters auf diese beriihmten Zeitgenossen
und Forderer diirfte nicht gering gewesen
sein, doch zeigen die Partituren schon des
jungen Komponisten seinen Sinn fiir Klang-
farben, Charakterzeichnung und spdtroman-
tische Harmonik. Seine im Alter von
11 Jahren komponierte Ballettpantomime
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»Der Schneemann*“ wurde 1910 an der Wiener
Hofoper uraufgefiihrt, danach trat er mit
Klavierwerken und kleineren Orchester-
stiicken hervor. Mit seinen Opern hatte er
grofRen Erfolg - man muss sich vor Augen
halten, dass Korngold bei der Komposition
von ,,Die tote Stadt“ auch erst 23 Jahre alt
war —, in den 1920er Jahren war er neben
Richard Strauss der meistgespielte Opern-
komponist im deutschsprachigen Raum.
Noch in Europa arbeitete Korngold mit
dem Regisseur Max Reinhardt zusammen,
1934 folgte er ihm nach Hollywood und
schuf fiir dessen Film ,,A Midsummer Night’s
Dream* eine Bearbeitung von Mendelssohns
bekannter Schauspielmusik, in die weitere
Werke von Mendelssohn einflossen. Korngold
blieb in Kalifornien, holte nach dem
~Anschluss® seine Familie nach Amerika und
arbeitete bis 1946 fiir die Warner Brothers.
Zu neunzehn Filmen (fiir die Filmmusik zu
»~The Adventures of Robin Hood“ erhielt er
einen ,,Oscar”) schuf er die Musik, mit seinen
grol3 besetzten Orchesterpartituren wurde
er stilbildend fiir die ganze Branche, was
bis heute anhilt. Als er nach dem Ende des
zweiten Weltkriegs nach Europa und zur
klassischen Orchestermusik zurtickkehrte -
unter anderem entstanden sein Violinkonzert,
das Violoncellokonzert und seine einzige
Symphonie - hatte sich nicht nur die Musik-
welt verdndert, seine Werke in der tippigen
spatromantischen Orchestersprache kamen
bei der Kritik nicht mehr gut an. Ein Schick-
sal, das er mit anderen Komponisten wie
Walter Braunfels teilte.

Die Mérchenbilder op. 3 komponierte Korn-
gold im Jahr 1911, zundchst als Klavierstiicke.
In der Klavierfassung sind es sieben Sitze,
vom zweiten Satz ,Die Prinzessin auf der
Erbse” sind die Noten zur Orchesterfassung
verschollen. Schon im Notenbild der Klavier-
fassung fallen die reiche Harmonik und
Chromatik in einem vollgriffigen Satz auf.
In der Instrumentation fiir grofRes Orchester
mit einer groRen Bldsergruppe und reich-
haltigem Schlagwerk werden die Charaktere
und Stimmungen der einzelnen Mirchen
sehr farbig und bildhaft herausgearbeitet.
Hier hat der junge Komponist sicher Hilfe-
stellung von seinem Lehrer Alexander von
Zemlinsky bekommen. In manchem, etwa
in den flink bewegten Schilderungen der
Heinzelminnchen, werden vielleicht einige
an die ,Bilder einer Ausstellung” denken,
die heute als letztes Werk erklingen — Ravel
schuf seine Orchesterfassung aber erst elf
Jahre spiter. Korngold stellte den einzelnen
Sitzen kurze Gedichtzeilen zur Einstimmung
voran, bei den Horerinnen und Hoérern wer-
den sich sicherlich zahlreiche Assoziationen
zu den Mérchenszenen einstellen.
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Joseph Haydn
Sinfonia Concertante

Wihrend seiner langen Jahre im Dienste des
Fiirsten Esterhdzy hatte Haydn gleichsam
unbehelligt von der musikalischen Welt
seinen eigenen, manchmal kantigen, oft
humoristischen Stil entwickelt: ,Mein First
war mit allen meinen Arbeiten zufrieden,
ich erhielt Beifall, ich konnte als Chef eines
Orchesters Versuche machen, beobachten,
was den Eindruck verstirkt, und was ihn
schwicht, also verbessern, zusetzen, weg-
schneiden, wagen; ich war von der Welt ab-
gesondert. Niemand in meiner Nihe konnte
mich an mir selbst irre machen und quélen,
und so muflte ich original werden.“ An die
neunzig Symphonien hatte er in diesen Jah-
ren geschaffen, viele davon von besonderem
Charakter und einzigartig in der komposito-
rischen Ausformung. Schon in den ,Pariser
Symphonien® (Nr. 82-87, entstanden 1785/86
fiir die Concerts de la Loge Olympique) hatte
er seine Kompositionstechnik so verfeinert,
dass ein zeitgendssischer Kritiker schrieb:
»Mit jedem Tag wichst das Verstindnis und
damit die Bewunderung fiir die Werke dieses
grolRen Genies. Wie gut versteht er sich
darauf, einem einzigen Thema die reichsten
und verschiedenartigsten Entwicklungen
abzugewinnen, im Gegensatz zu den sterilen
Komponisten, die dauernd von einem Thema
zum andern tibergehen, weil sie nicht
imstande sind, einen Gedanken in variierter
Gestalt darzustellen und deshalb mecha-
nisch und geschmacklos Effekte ohne inne-
ren Zusammenhang anhiufen.“ Den hier
eingeschlagenen Weg ging Haydn mit seinen
insgesamt zwolf Londoner Symphonien, die
er nach dem Tod seines Fiirsten, gefeiert als
einer der bedeutendsten Komponisten seiner
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Zeit, schuf, noch weiter: hier erntet er die
Friichte seiner drei Jahrzehnte dauernden
Beschiftigung mit der Gattung Symphonie.
Konzentriert, abgekldrt, heiter und mit
sicherer Hand gesetzt, bildet sich ein klarer
musikalischer Satz heraus.

Nach seinem Weggang vom ungarischen
Fiirstenhof Esterhdza — der Sohn des Fiirsten
Nikolaus hatte keinerlei Interesse fiir die
Musik und 16ste die Hofkapelle auf - in die
Kulturmetropole Wien standen Haydn dort
viele Moglichkeiten offen: Ein besonders
attraktives Angebot kam aus London: der
deutschstimmige Geiger und Konzertunter-
nehmer Johann Peter Salomon lud ihn fiir
eine Reihe von Konzerten und Auftragskom-
positionen nach England ein, wo sich schon
damals ein duRerst lebendiges Musikleben
herausgebildet hatte. Haydn wurde dazu ver-
pflichtet, zu auch finanziell sehr giinstigen
Bedingungen fiir jedes Konzert der Salomon-
Reihe — immerhin jeden Freitag — ein neues
Werk zu schreiben, einzustudieren und zu
leiten: Mit Kammermusik, Vokalmusik und
auch den ersten sechs der ,,12 Londoner
Symphonien“ stand Haydn im Mittelpunkt
der Konzertsaison 1791/92. Vom Erlés der
erfolgreichen, aber auch an die Grenze der
Belastbarkeit gehenden Konzerte konnte er
sich ein Haus in Wien kaufen, folgte aber
einer neuerlichen Einladung Salomons fiir
die Saison 1794/95 gerne.

Auch die Sinfonia Concertante mit der
auRergewohnlichen Besetzung fiir vier
Soloinstrumente und Orchester entstand im
Jahr 1792 in London. Der Anlass wirft ein
Licht darauf, wie man seinerzeit nach dem
Motto , Konkurrenz belebt das Geschaft®

handelte: Wahrend Haydn fiir Johann Peter
Salomon arbeitete, hatte das Konkurrenz-
unternehmen , Professsional concerts®
Haydns ehemaligen Schiiler Ignaz Pleyel
verpflichtet, der eine Sinfonia Concertante
fiir sechs Soloinstrumente und Orchester zur
Urauffithrung brachte. In Paris, wo Pleyel
lebte (nach ihm ist ein beriithmter Konzert-
saal benannt), waren solche Konzerte, in
denen Solisten aus dem Kreis des Orchesters
hervortreten diirfen, sehr beliebt. Haydn
komponierte also binnen kurzem eine Art
Gegenstiick zu Pleyels Sinfonia Concertante
und riickte auBerdem den Veranstalter
Salomon mit einem anspruchsvollen Violin-
solo ins rechte Licht.

Haydn gelingt es mit diesem Werk, die
Formen des dlteren Concerto grosso, des
modernen Instrumentalkonzerts und der
Symphonie miteinander zu verschmelzen.
Im ersten Satz z.B. wichst das Soloquartett
so zusagen aus dem Orchester-Tutti heraus,
die ausgeschriebene Kadenz arbeitet die
Charaktere der Instrumente wunderbar her-
aus. Im zweiten Satz sind die vier Solisten in
einem Kammermusikensemble verbunden,
die Orchesterbegleitung ist duRerst sparsam.
Im abschlieenden Rondo fiihrt die Solo-
violine den Reigen an, sie gebdrdet sich mit
einem ausdrucksvollen Rezitativ und virtuo-
sen Passagen wie ein Opernsdnger, der seinen
Kolleginnen und Kollegen imponieren will.
In diesem Abschlusssatz kommt auch wieder
Haydns kompositorischer Witz in Form von
iiberraschenden Wendungen und Modulatio-
nen zum Tragen. Pleyel und Haydn verstan-
den sich iibrigens hervorragend, trafen sich
in London 6fters zum Essen:

So schrieb Haydn in einem Brief: ,, ... allein,
mir scheint, es wird bald Allianz werden,
weil mein credit zu fest gebaut ist. Pleyel
zeugte sich bei seiner ankunft gegen mich
so bescheiden, daf} er neuerdings meine
liebe gewann, wiir werden unseren Ruhm
gleich theillen und jeder vergniigt nach
hause gehen.“
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Modest Mussorgski
Bilder einer Ausstellung

In der Nachfolge Michail Glinkas fanden sich
in den spaten 1850er Jahren fiinf Musiker
zusammen, die zum Teil auch anderen,
biirgerlichen Berufen nachgingen: Kopf

der Gruppe mit dem Namen ,Das Méchtige
Hiuflein“ war der Pianist und Dirigent

Mili Balakirew, die heute wohl bekanntesten
Mitglieder waren Modest Mussorgski und
Alexander Borodin.

Grundlage einer nationalen russischen
Schule (im Gegensatz zum ,akademisch®
ausgerichteten Peter I. Tschaikowski) sollte
ausschlieRlich die Volksmusik sein, musik-
theoretische Grundlagen und kompositorische
Schulung wurden ausgeklammert. Zu den
Freunden des Komponistenkreises zdhlten
auch zahlreiche Maler, Architekten und
Literaten: Schopferische Titigkeit bedeutete
fiir sie alle ,Ubersetzung der Ereignisse aus
der Sprache des Lebens in die Sprache der
Malerei, Bildhauerei, Musik oder Dichtung®.
Fiir Mussorgski hieR das zum Beispiel, mit
den Mitteln der Musik unmittelbare Wahr-
haftigkeit des Ausdrucks zu erzielen. Immer
wieder lief§ er sich in seinen Liedern, den
»Bildern einer Ausstellung“ oder in seinen
Opern ,.Boris Godunow*” und ,,Chowanscht-
schina“ von Bildhaftem, von Wort und
Szene anregen.

Zum engen Kreis der Kiinstlergruppe und
zu den Freunden Mussorgskis gehorten auch
der Kunstkritiker Vladimir Stassov und der
Maler und Architekt Viktor Hartmann, beide
sind eng mit Mussorgskis musikalischem
Bilderzyklus verbunden: Erst 39-jdhrig,
war Viktor Hartmann am 23.7.1873 einem
Herzanfall erlegen. Zu Ehren des Freundes
richtete Vladimir Stassov im Friihjahr des
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folgenden Jahres eine Gedenkausstellung
mit ca. vierhundert Werken ein: Reiseskizzen,
Architektur- und Kostiimentwiirfe, auch
kunsthandwerkliche Arbeiten waren hier
vereint. Tief bewegt von der Ausstellung
komponierte Mussorgski in den Sommer-
monaten des Jahres 1874 seine Suite nach
zehn ,Bildern einer Ausstellung® und voll-
endete sie genau ein Jahr nach dem Tod
des Malerfreundes. Der ersten gedruckten
Notenausgabe waren Bildbeschreibungen
von Stassov beigefiigt, die die Hérer:innen
auch heute auf dem Weg durch die tonende
Ausstellung begleiten sollen und vielleicht
oft Gehortes neu beleuchten koénnen.

Eine Promenade leitet den Zyklus ein
und gliedert ihn mehrfach: Mussorgski zeigt
sich selbst in der Rolle des Betrachters, wie
er ,hin und her geht, manchmal stehen
bleibt, dann rasch weitergeht, um niher
an ein Bild heranzutreten. Manchmal stockt
sein Gang - er denkt voll Trauer an den toten
Freund.” Die Melodie verwendet alle cha-
rakteristischen Elemente eines russischen
Kirchenlieds und orientiert sich an der
Sprachmelodik. In den folgenden Varianten
der Promenade spiegelt sich die Reaktion
der Betrachter:innen auf die Bilder und die
Erinnerung an den Kiinstler.

Bild 1: ,Gnomus*“: ,Die Zeichnung stellt
einen kleinen Zwerg dar, der linkisch auf
missgestalteten Beinen einher geht.“ Die
Musik fingt die hinkende stolpernde Bewe-
gung ein, die sich gleichsam auf einem lang
ausgehaltenen Ton ,fingt“. Synkopierende
Akkorde zeichnen eine grotesk verfremdete
Kadenz nach, auch die Promenade erklingt
parodiert. Der Zwerg lduft zunéchst in seinem

gewohnten Alltagsgang, dann werden die
Schritte eiliger und damit unregelméRiger
und unkontrollierter, bis die letzten Takte
einen grotesken Schlusslauf bringen.

Promenade 2: verkiirztes Motiv, die
Anweisung ,con delicatezza“ bereitet auf
die melancholische Stimmung des zweiten
Bildes vor.

Bild 2: ,I1 vecchio castello” — Das alte
Schloss: ,,Ein mittelalterliches Schloss, vor
dem ein singender Troubadour steht.” In
Instrumentalbegleitung und Liedmelodie
deutet der Komponist eher russisches als
stidldndisches Kolorit an. Ein Sdnger begleitet
sich scheinbar in mehreren Liedstrophen
selbst auf einem Instrument, sein Liebes-
werben findet in der dritten Strophe seinen
Hohepunkt.

Promenade 3: Wiederum verkiirzt: wie
in der russischen Chormusik wechseln sich
zwei ,,Gruppen® in hoher und tiefer Lage ab.

Bild 3: Les Tuileries: ,,Streit der Kinder
nach dem Spiel. Ein Spaziergang im Garten
der Tuilerien mit einer Gruppe von Kindern
und Nurses.“ Mussorgski fingt wieder die
Bewegung der Kinder ein: Hiipfen, Springen,
Laufen, dazu die rufende, neckende
Kinderliedmelodik, die an den Liederzyklus
,Kinderstube® erinnert: Die begleitenden
Kindermédchen versuchen in einer Espressivo-
Melodie, den Streit zu schlichten.

Bild 4: Bydlo: ,,Ein polnischer Wagen
mit riesigen Ridern, von Ochsen gezogen.“
Das monotone Rollen der Rider spiegelt sich
in einer gleichférmigen Figur in der Unter-
stimme, dariiber breitet sich eine dreiteilige
Melodie aus, die vielleicht dem Wagenlenker
zuzuordnen ist. Schlielich entschwindet

der Wagen dem Blick des Betrachters und
dem Ohr des Horers. Uberrascht wendet er
sich dem nachsten Bild zu.

Promenade 4: Sie setzt mitten im Thema
ein: Dessen Intervallfolge ist aullerdem
verfremdet und nimmt das parodistische
Element der folgenden Bilder vorweg.

Bild 5: Ballett der Kiiken in ihren Eier-
schalen. Ein kleines Bild Hartmanns fiir die
Inszenierung einer malerischen Szene in
dem Ballett , Trilbi.“ Federleichte, zierlich
trippelnde, frohliche Bewegung, Staccato-
und Vorschlagsfiguren, die jeweils von
einem Ton aufgefangen werden. Dazwischen
ein gleichmidRig gebauter , Trio“-Satz.

Bild 6: Samuel Goldenberg und Schmuyle:
»~Zwei polnische Juden, der eine reich, der
andere arm.“ Diese beiden Bilder Hartmanns
waren im Besitz Mussorgskis. In der Kom-
position strebte er die , kiinstlerische Wieder-
gabe der menschlichen Redeweise in allen
ihren feinsten Biegungen® an. Die Unterhal-
tung der beiden Figuren wird uns geradezu
plastisch vorgefiihrt: Der Reiche ,spricht”
ruhig, selbstbewusst, in normaler Tonlage
und mit Pausen, bestimmt und energisch.
Ganz anders der arme Jude: keifend, zeternd,
unruhig, aufgeregt, sich zwanghaft wieder-
holend, versucht er, zu Wort zu kommen,
bis der Reiche der Diskussion ein knappes
Ende setzt.

Promenade 5 bringt eine Wiederholung
der ersten Promenade mit wenigen Verdnde-
rungen.

Bild 7: Der Marktplatz von Limoges.
,Franzosische Frauen, heftig streitend auf
dem Marktplatz.” Wie im vorherigen Bild
fithrt uns Mussorgski in verbliiffender Weise
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seine Kunst der musikalisch charakterisie-
renden ,,Rhetorik” vor, um das geschwétzige
Durcheinanderreden der Frauen nachzu-
zeichnen.

Bild 8: Catacombae wird mit der anschlie-
Renden Promenadenvariation ,,Cum mortuis
in lingua mortua“ zur erschiitternden Zwie-
sprache des Musikers mit dem toten Maler.
Es zeigt das ,Innere der Katakomben in Paris
mit den Gestalten Hartmanns, des Architekten
Kennel und des Wichters, der eine Lampe
in der Hand halt.“ ,Der schopferische Geist
des dahingegangenen Hartmann fithrt mich
zu den Totenschiddeln und redet sie an - ein
bleiches Licht strahlt vom Innern der Schidel
aus“, musikalisch in ein flirrendes, tiber-
irdisches Licht getaucht.

In den beiden letzten Bildern dringt der
Komponist tief in die russische Volksseele
ein: Bild 9: Die Hiitte der Baba Yaga: , Hart-
manns Zeichnung stellt eine Uhr dar, in
der Form von Baba Yagas Hiitte auf Hiithner-
krallen.“ Mussorgski fiigte den Hexenritt der
Baba Yaga auf ihrem Morser hinzu. Wieder
ist der Komponist von der Bewegung und
dem wilden, erbarmungslosen Ritt der
russischen Hexe fasziniert. Was im ,,Ballett
der Kiiken“ angedeutet und in spielerischer
Leichtigkeit vorgebracht wurde, wendet sich
nun in den Ausdruck der Kraft und Energie.
Im tremolierenden Mittelteil scheint die
Hexe Atem zu holen, bevor sie sich erneut
dem Taumel ihres Ritts hingibt. Er geht
direkt in das groRartige Schlussbild tiber.

Bild 10: Das grof3e Tor von Kiew: ,Hart-
manns Zeichnung stellte seinen Entwurf
fiir ein Tor der Stadt Kiew im massiven alt-
russischen Stil dar, mit einer Kuppel in Form
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eines slawischen Helms.“ Das Promenaden-
thema wird hier tiberh6ht und harmonisch
ausgeweitet. Eine slawische Choralmelodie
und madchtiges Glockengeldute beschwdren
ein groR angelegtes Opernfinale herauf,

das der groflen Kronungsszene aus ,,Boris
Godunow* (die Oper war wenige Monate
zuvor, im Februar 1874, uraufgefiihrt worden)
sehr nahe ist. In diesem Schlussbild biindelt
Mussorgski alle russischen Elemente

seiner Musik.

Der Klavierzyklus ,,Bilder einer Ausstellung*“
wurde viele Male bearbeitet und zum Teil
kurios fiir allerlei Besetzungen instrumen-
tiert — am Bekanntesten ist wahrscheinlich die
Orchesterfassung von Ravel. In Mussorgskis
urspriinglicher Klavierversion kommt die
Transparenz und Farbigkeit des Satzes besser
zur Geltung. Zweifellos aber ist Maurice
Ravel eine fulminante Orchesterbearbeitung
mit vielen Farben und Effekten gelungen.
Er schuf sie im Jahr 1922 auf Anregung

des Dirigenten Serge Kussewitzky. Hervor-
zuheben sind der Einsatz des Altsaxophons
fiir das Liebeslied des Troubadours in

»Das alte Schloss®, das Solo der Tuba fiir die
Darstellung des Ochsenkarrens in ,,Bydlo*
oder die unheimlichen Blechblidserklinge
in den ,Katakomben®. Vierzig Jahre nach
Mussorgskis Tod aber hatten sich die Musik-
sprache und der Umgang mit dem Orchester
freilich verdndert.
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Wiener Symphoniker

Seit mehr als 120 Jahren prigen die Wiener
Symphoniker die Geschichte der Klassik-
metropole Wien und verkniipfen dabei Ver-
gangenheit, Gegenwart und Zukunft. Mit
Chefdirigent Andrés Orozco-Estrada leitet
ein langjahriger Wahl-Wiener seit 2020 die
Geschicke des Ensembles.

Die Geburtsstunde der Wiener Symphoniker
im Jahr 1900 erklirt sich aus dem Kontext
der Wiener Moderne, die den Herausforde-
rungen des 20. Jahrhunderts visiondr entge-
gentrat. So waren die Wiener Symphoniker
auch das erste Orchester Wiens, das alle
Symphonien Beethovens in einem Zyklus
prasentierte.

Der Pioniergeist der Wiener Symphoniker
offenbart sich auch in ihren Urauffithrungs-
Orchestern: Meilensteine der Musikgeschichte
wie Anton Bruckners Neunte Symphonie,
Arnold Schonbergs Gurre-Lieder, Maurice
Ravels Konzert fiir die linke Hand und Franz
Schmidts Das Buch mit sieben Siegeln wurden
erstmals von den Symphonikern aufgefiihrt.
Es waren Konzerte, die den Weg fiir voll-
kommen neue Klangwelten ebneten und
diese der breiten Masse zugdnglich machten.
Bis heute legen die Wiener Symphoniker
groflen Wert auf die Zusammenarbeit mit
zeitgenossischen Komponist:innen wie
Olga Neuwirth, Wolfgang Rihm, HK Gruber,
Thomas Larcher, Johanns Maria Staud,
Michael Jarrell, Guillaume Connesson, Dieter
Ammann oder Jérg Widman und gehéren
damit zu den wichtigen Antriebskriften der
Musik der Gegenwart im In- und Ausland.
Unter den Chefdirigenten der vergangenen
120 Jahre (u.a. Wilhelm Furtwéngler,
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Hans Swarowsky, Herbert von Karajan,
Wolfgang Sawallisch und Georges Prétre)
finden sich zahlreiche Visionire, die die
Zukunft der globalen Klassikszene nach-
haltig pragten.

Mit den sogenannten ,volksthiimlichen
Concerten“ im Wiener Volksgarten und den
legendéren Arbeiter-Symphoniekonzerten
sorgten die Symphoniker von Beginn an
dafiir, dass klassische Musik nicht linger
einer schmalen Elite vorenthalten blieb.
Heute konzertiert das Orchester im Rahmen
der Gritzl-Konzerte an ungewdhnlichen
Orten in allen Wiener Gemeindebezirken.
Auch in der Saison 2021-22 erschlieRen
die Wiener Symphoniker neue Spielstitten
in der Stadt: So wird das Wiener Traditionsor-
chester erstmals im Volkstheater zu erleben
sein und bei einer neu ins Leben gerufenen
Kammermusik-Reihe im Kunsthistorischen
Museum Wien tritt die Musik in Dialog mit
ausgewdhlten Exponaten. Seit 2013 gestalten
die Symphoniker auRerdem das ,Fest der
Freude” am Wiener Heldenplatz, und seit
2017 sind sie bei der Sommer-Eréffnung im
MuseumsQuartier live zu erleben. Im Sommer
2022 kommt erstmals auch ein Freiluft-
Konzert im Wiener Prater dazu.

Als Orchestra in Residence der Bregenzer
Festspiele begeistern die Wiener Symphoniker
seit vielen Jahrzehnten zudem ein bunt ge-
mischtes Opernpublikum.
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Andrés Orozco-Estrada

Energie, Eleganz und Esprit — das ist es, was
den Chefdirigenten der Wiener Symphoniker
Andrés Orozco-Estrada als Musiker besonders
auszeichnet. Seit der Spielzeit 2020-21
leitet er die kiinstlerischen Geschicke des
Orchesters. Zusdtzlich ist er seit der Spielzeit
2014-15 Chefdirigent des hr-Sinfonie-
orchesters Frankfurt und Music Director des
Houston Symphony Orchestra.

Andrés Orozco-Estrada dirigiert regelmaRig
die fithrenden Orchester Europas, darunter
die Wiener Symphoniker, die Wiener Philhar-
moniker, die Berliner Philharmoniker, die
Sdchsische Staatskapelle Dresden, das Ge-
wandhausorchester Leipzig, das Koninklijk
Concertgebouw-Orkest, das Orchestra
dell’Accademia Nazionale di Santa Cecilia
und das Orchestre National de France,
ebenso wie bedeutende US-amerikanische
Orchester, wie das Chicago Symphony und
das Philadelphia Orchestra. An der Berliner
Staatsoper und bei den Salzburger Fest-
spielen leitete er erfolgreiche Konzerte und
Opernauffithrungen.

Orozco-Estrada engagiert sich besonders
fiir Urauffithrungen junger Komponist:innen
und neue Konzert- und Vermittlungsformate.
Bei seinen partizipativen ,Hauskonzerten“
ist das Publikum eingeladen, in der intimen
Atmosphaire eines Gespriachkonzerts bei lau-
fendem Motor einen Blick in den Orchester-
apparat zu werfen. Die Arbeit mit dem
musikalischen Nachwuchs liegt ihm besonders
am Herzen, wovon auch der neue Nachwuchs-
preis der Wiener Symphoniker zur Férderung
junger Talente zwischen 14 und 19 Jahren
~WSY-Talent® zeugt.
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2019 ging er mit den Filarmoénica Joven de
Colombia, deren Chefdirigent er seit 2021
ist, auf Europatournee. Seit November 2018
ist Andrés Orozco-Estrada auRerdem Chef-
dirigent des Freixenet Symphony Orchestra
der Reina Sofia School of Music in Madrid,
Spanien.

Grof3e Aufmerksamkeit finden seine
CD-Veroffentlichungen bei Pentatone: Mit
dem hr-Sinfonieorchester Frankfurt legte er
Aufnahmen von Strawinskis Feuervogel und
Sacre du Printemps vor, die von der Kritik als
»betorend“ (Gramophone) gelobt wurden.
Ebenfalls groRen Erfolges erfreuen sich die
Konzertaufnahmen von Richard Strauss’
Opern Salome und Elektra. Mit dem Houston
Symphony Orchestra spielte er einen
Dvordk-Zyklus ein - laut Pizzicato ein ,vitaler
Dvordk mit warmen Farben“. AuRerdem
liegen mit ihm sdmtliche Brahms- und
Mendelssohn-Symphonien auf Tontriger vor.

In Medellin (Kolumbien) geboren, be-
gann Andrés Orozco-Estrada seine musika-
lische Ausbildung mit dem Violinspiel. Als
15-Jahriger erhielt er seinen ersten Dirigier-
unterricht. 1997 ging er zum Studium nach
Wien, wo er an der renommierten Hoch-
schule fiir Musik und Darstellende Kunst in
die Dirigierklasse von Uros Lajovic, einem
Schiiler des legenddren Hans Swarowsky,
aufgenommen wurde. Orozco-Estrada lebt
in Wien.
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Anton Sorokow

Seit 2005 ist Anton Sorokow Erster Konzert-
meister der Wiener Symphoniker. Anton
Sorokow wurde 1978 als Sohn einer Musiker-
familie in Moskau geboren. Er erhielt seinen
ersten Violinunterricht im Alter von vier
Jahren bei seiner Mutter. 1991 iibersiedelte
er nach Wien und nahm 1996 die 6sterreichi-
sche Staatsbiirgerschaft an.

Sein 1991 an der Universitét fiir Musik
und darstellende Kunst Wien fortgesetztes
Studium bei Prof. Dora Schwarzberg schloss
er im Mirz 2004 mit Auszeichnung ab.

Anton Sorokow konzertiert regelmiRig
mit renommierten Orchestern wie den
Wiener Symphonikern, Berliner Symphonikern,
Nirnberger Philharmonikern, Niirnberger
Symphonikern, Sung-nam Philharmonikern,
Janacek Philharmonie Ostrava, der Bayeri-
schen Kammerphilharmonie, dem Wiener
Concert-Verein, dem Philharmonia Orchestra
London u.a.

Solistische Auftritte fiihrten unter ande-
rem zu einer Zusammenarbeit mit Dirigenten
wie Mstislav Rostropovich, Fabio Luisi, Myung
Whun Chung, Ulf Schirmer, Lior Shambadal,
Philippe Auguin und Alexander Shelley.

Seit 2005 ist er 1. Konzertmeister der Wiener
Symphoniker.

Von 2008 bis 2011 unterrichtete er am Kon-
servatorium Wien - Privatuniversitit; seit
2011 ist er Universitdtsprofessor an der Uni-
versitit fiir Musik und darstellende Kunst
in Wien. Seit 2013 ist er auch Gastprofessor
an der Maildnder Bicocca Universitit sowie
Mitgriinder des Eisenstddter Osterseminars
und Meisterkursen in Sozopol, Bulgarien.
AuRerdem wurde er in die Jurys mehrerer
internationaler Wettbewerbe berufen und
zu zahlreichen Meisterkursen im In- und
Ausland eingeladen.

Anton Sorokow spielt auf einer Violine
von Giuseppe Guarneri del Gesu, Cremona
1741, mit dem Beinamen ,,Ex Carrodus*®
aus der Sammlung der Oesterreichischen
Nationalbank.
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Christoph Stradner

Der in Wien geborene Cellist Christoph
Stradner entstammt einer osterreichischen
Musikerfamilie.

Als Solist konzertiert er mit zahlreichen
bedeutenden Orchestern gemeinsam mit
Dirigenten wie Adam Fischer, Fabio Luisi
oder Vladimir Fedosejev. Zahlreiche Konzert-
reisen fiihren ihn in viele Linder Europas
und Asiens. Ersten Unterricht hatte er bei
Frieda Litschauer und spiter an der Universitét
fiir Musik und darstellende Kunst Wien bei
Wolfgang Herzer. Es folgte ein einjidhriges
Auslandsstudium in London bei William
Pleeth. Wesentliche kiinsterlische Impulse
erhielt er anschlieRend bei Meisterkursen
mit Mischa Maisky, Daniel Schafran, Steven
Isserlis und David Geringas.

Christoph Stradner ist Cellist des
Altenberg Trio Wien und Erster Solocellist
der Wiener Symphoniker. Zuvor war er
Solocellist des Tonkiinstlers-Orchester,
der Camerata Salzburg und des Concentus
Musicus Wien.

Die Kammermusik bildete schon immer
einen wesentlichen Zweig seines kiinstle-
rischen Schaffens. Das Ensemble Acht Cellis-
ten der Wiener Symphoniker ist fiir ihn da
genauso bedeutend wie das Zusammenspiel
mit Kollegen wie Lahav Shani, Janine Jansen,
Julian Rachlin und Benjamin Schmid. Von
2006 bis 2019 hatte Stradner eine Professur
an der Musik und Kunst Privatuniversitéit
der Stadt Wien.

Er spielt ein Violoncello von Antonio
Stradivari aus dem Jahre 1680.
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Paul Kaiser

Paul Kaiser ist seit 1999 Solooboist der
Wiener Symphoniker. Paul Kaiser, geboren
1973 in Wien, studierte an der Universitdt
fiir Musik und darstellende Kunst in Wien
bei Manfred Kautzky und Klaus Lienbacher.
Er erhielt Forderungsstipendien der Wanas-
Stiftung und der Nippon-Foundation und
wirkte in zahlreichen Orchestern mit,

u.a. bei den Wiener Philharmonikern, im
Orchester der Wiener Volksoper, im Nieder-
osterreichischen Tonkiinstlerorchester,

im Gustav Mahler-Jugendorchester und im
Wiener Jeunesseorchester.

Er ist Mitglied der Kammermusik-
ensembles , triple tongue vienna®, ,Ensemble
1080, ,Ensemble Reconsil“ und der Wiener
Blésersolisten, dariiber hinaus zahlreiche
Engagements als Kammermusiker und Solist
sowie fiir Meisterklassen im In- und Ausland.
Als Solist zeichnet er fiir zahlreiche Urauf-
fithrungen verantwortlich, u.a. von Roland
Freisitzer, Erland M. Freudenthaler, Thomas
Heinisch, Christoph Herndler und Lukas
Haselbock sowie die Urauffithrung der
»Sequenza VII von Luciano Berio in der
Fassung fiir Wiener Oboe.

Paul Kaiser ist seit 1999 Solooboist der
Wiener Symphoniker und seit 2008 unter-
richtet er als Lehrbeauftragter an der Uni-
versitdt fiir Musik und darstellende Kunst
in Wien.
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Patrick de Ritis

1990 gewann er den internationalen Kammer-
musikwettbewerb in Martigny. Patrick de
Ritis widmet sich der Musik seit seinem
sechsten Lebensjahr, als er mit dem Klavier-
spiel begann und mit 14 Jahren sein Inter-
esse fiir Musik durch das Fagottstudium am
Conservatorio di S. Cecilia in Rom bei Marco
Costantini fortsetzte. In derselben Zeit stu-
dierte er bei Milan Turkovic am Mozarteum
in Salzburg.

1990 gewann er den internationalen
Kammermusikwettbewerb in Martigny
(Schweiz) und machte eine Reihe von Auf-
nahmen fiir Radio Svizzera. Im selben Jahr
gewann er das Probespiel der Wiener Sym-
phoniker, bei denen er bis heute die Position
des ersten Fagottisten inne hat. Zusammen
mit letzteren absolvierte er — auch als Solist -
zahlreiche Auslandstourneen mit Auftritten
rund um den Globus.

Patrick De Ritis unterrichtete an ver-
schiedenen Konservatorien in Italien —
heute ist er Dozent fiir Kammermusikspiel
von Blasinstrumenten am Conservatorio
L. d’Annunzio in Pescara. Gleichzeitig gastiert
er weltweit bei verschiedenen Meisterkursen.
Die solistischen Aktivititen wechseln sich
mit seinen Auftritten als Dirigent ab. So diri-
gierte er verschiedene italienische Orchester —
L'Orchestra di Pesaro, L’Orchestra Sinfonica
di Bari, I’'Orchestra da Camera die Fiesole,
das Razumovsky Orchester in Bratislava und
das Orchestra da Camera.
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Du hast eine Milliarde Moglichkeiten,
was diese Musik mit dir machen kann.

Du musst es nur zulassen.

Du kannst das Ironische in ihr finden.
Ich kann dir ein Stiick vorspiclen,

das finde ich frohlich, und du findest
¢s vielleicht tragisch.

Mei, kann sein.

Und das sche ich als meine Lieblings-
aufgabe in der Art, wic ich Musik
vermittle, ich gehe nicht nur tiber

Emotionen, Emotionen, Emotionen,

sondern ich sage:

Was du horst, ist wahr.

IGOR LEVIT
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Igor Levit — Klavier

Ronald Stevenson (1928-2015)
Passacaglia on DSCH

Pars prima

Sonata allegro

Waltz in rondo-form

Episode

Suite (Prelude, Sarabande, Jig, Sarabande, Minuet, Jig,
Gavotte, Polonaise)

Pibroch (Lament for the Children)

Episode: arabesque

Nocturne

Pars altera

Reverie-Fantasie

Fanfare — Forebodings: Alarm - Glimpse of a War-Vision
Variations on ,,Peace, Bread & the Land® (1917)
Symphonic March

Episode

Fandango

Pedal-point: , To emergent Africa“

Central Episode: études

Variations in C minor

Pars Tertia

Adagio: tribute to Bach

Triple Fugue over ground-bass:
Subj. I: andamento

Subj.lI: BACH

Subj. III: Dies Irae

Final variations on theme derived from ground
(adagissimo barocco)

Dieses Meisterkonzert wird in mehrerlei Hinsicht ein
Abend der Superlative. Igor Levit live erleben zu kénnen,
ist ein herausragendes Erlebnis. Ihn als Interpreten eines
Jahrhundertwerkes, der ,Passacaglia on DSCH" von
Ronald Stevenson zu horen, wird eine Grenzerfahrung
fiir uns alle. So wie der schottische Komponist mit seinem
Opus Magnum Mal3stéibe setzte und eine Zeitldufte und
Kulturkreise umspannende Musik schuf, agiert auch der
deutsch-russische Pianist Igor Levit. Das etwa 85 Minuten
dauernde Klavierwerk stellt sowohl den Musiker als auch
die Zuhorenden vor groRRe Aufgaben.

Lassen Sie sich in den Bann dieser hochst emotional er-
zdhlten Musik ziehen und erleben sie die musikalische
Aussagekraft in all ihrer Mitteilsamkeit, mit voller Wucht
und intimer Klangsinnlichkeit.
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Ronald Stevenson
Passacaglia on DSCH

Der Komponist und Pianist Ronald Stevenson
(1928-2015) hat mit seiner Passacaglia ein
Jahrhundertwerk komponiert, doch inter-
national bekannt ist der schottische Kiinstler
deshalb aber keineswegs. Das 20. Jahrhun-
dert prigte der vielfach titige Musiker vor
allem als Pianist, als Experte fiir die Musik
von Ferruccio Busoni und als ,Entdecker*”
und Forderer der Werke des australischen
Komponisten Percy Grainger.

Ronald Stevenson war ein herausragen-
der Pianist mit individuellen Interpretations-
ansdtzen. Durchaus kritisch duf3erte er sich
iiber die eher engstirnige Werkauswahl vieler
Musiker:innen und Intendant:innen in den
Konzerthiusern der Welt und bemingelte
fehlende individuelle Qualititen.

Die differenzierte Anschlagskultur gilt
als Markenzeichen des Pianisten. In einem
Portrit strich der schottische Schriftsteller
und Musikpublizist Martin Anderson die
Qualitit von Stevensons Technik am Klavier
hervor, die darauf beruhte, ,die Tasten
zu streichen, nicht zu schlagen, was ihm
eine einzigartige Beherrschung der subtilsten
Klangfarben verlieh. Manche virtuosen
Pianisten schreien einen an, aber Stevenson
konnte fliistern.”

Ronald Stevenson hatte Lehrauftrige an
Universitdten in Kapstadt, Melbourne und
Shanghai inne, unterrichtete an der Juilliard
School in New York und gestaltete fiir die
BBC Radiosendungen. Sein Hauptaugenmerk
legte er sein Leben lang auf sein kompositori-
sches Schaffen. Sein gesellschaftspolitisches
Engagement, sein pazifistisches Denken, sein
Interesse fiir die ethnischen Volksmusiken
aus allen Kontinenten und seine gesellschafts-
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politische Weitsicht sind in viele Werke ein-
geflossen. Weil er jedoch keinen Verlag fand
und sich nur gelegentlich tiber Auftriage
freuen konnte, verdiente er wenig. Ronald
Stevensons langjdhrige Ehefrau Marjorie
Spedding ermoglichte es dem Musiker, sich
ganz auf die Kunst zu konzentrieren, denn
sie brachte das Einkommen fiir die fiinf-
kopfige Familie auf.

Ronald Stevenson pflegte viele Bekannt-
schaften in allen Teilen der Welt. Im Grunde
seines Wesens war er aber ein Individualist
und Einzelgidnger. Die meiste Zeit verbrachte
und arbeitete er in West Linton, siidlich von
Edinburgh. Dort engagierte er sich auch fiir
das Laienmusikwesen und die schottische
Folkmusic. Erst in den vergangenen Jahren
und seit im Jahr 1993 die ,,Stevenson Society*
gegriindet wurde, wird sein musikalisches
Werk einer breiteren Offentlichkeit auch
aullerhalb von Schottland bekannt.

Ein Grund, warum die Kompositionen
von Ronald Stevenson nicht weit verbreitet
sind, liegt wohl in der Tatsache begriindet,
dass sein Kompositionsstil schwierig zu
fassen ist. Das Oeuvre des Komponisten um-
fasst mehr als fiinfhundert Werke, darunter
auch ein Violinkonzert sowie zwei Klavier-
konzerte. Der Grofteil besteht aus kleineren
Klavierstiicken und vor allem Liedern.

Als sich Ronald Stevenson im Jahr 1962
an die Arbeit der Passacaglia machte, hatte
er nicht den Vorsatz, ein derart gigantisches
Werk zu realisieren. Mit seinem musikali-
schen Weltbiirgertum war Ronald Stevenson
in einem gewissen Sinn seiner Zeit voraus,
denn der in die Passacaglia integrierte musi-
kalische Stilmix wurde erst spiter en vogue.

Die europdische Musikszene war damals
von den Serialisten der Darmstddter Schule
geprdgt, als Gegenpol wirkte der Geist der
Neoklassizisten.

Dass sich Ronald Stevenson der Gattung
der Passacaglia zugewendet hat, ist kein
Zufall. Denn nachdem sich die Komponisten
in der musikalischen Ausgestaltung mehr
und mehr von der traditionellen Dur-Moll-
Harmonik abgewendet haben, suchten sie
mit anderen Mitteln nach dem inneren
Zusammenhalt. Diesen bot die Passacaglia,
denn hier dient ein immer wiederkehrendes
Motiv mit einem einpriagsamen Wiederer-
kennungswert als Zusammenhang stiftendes
Moment.

Mit der Passacaglia gelang Stevenson eher
unbeabsichtigt sein Opus Magnum. Das
85-miniitige Klavierwerk ist zwar nicht
reprasentativ fiir den Stil des Komponisten,
es zeigt aber meisterhaft seine kompositori-
sche Raffinesse auf. Musikalisch verbunden
erklingen unterschiedliche Genres der
Musikgeschichte und vielerlei musikalische
Stilrichtungen. Ein wesentliches Qualitéts-
merkmal besteht darin, dass Ronald Steven-
son mit seiner Passacaglia auch einen gesell-
schaftspolitischen Anspruch erfillt.

Die Initialen von Dmitri Schostakowitsch,
das sind die Toéne D-Es-C-H, bilden das
musikalische Grundmaterial fiir das gigan-
tische Klavierstiick. Stevenson widmete die
Passacaglia Dmitri Schostakowitsch mit
einem Verweis darauf, dass sein Kollege
sein Leben lang unter den Repressalien der
sowjetischen Machthaber gelitten hat und
massiv eingeschrankt war. Das musikalische

Motto D-Es-C-H ist auch bekannt als eigene
»Signatur®, von Schostakowitsch, die er in
seinem achten Streichquartett, dem 1. Violin-
konzert oder auch der 10. Sinfonie ver-
wendet. Das Kernmotiv erklingt in mehr als
sechshundert Wiederholungen sowie in un-
zdhligen Gestalten, Rhythmen, Tempi, Stilen
und Texturen.

Innerhalb von zwei Jahren komponierte
Ronald Stevenson sein Opus Magnum. Fiir
seinen Musikerfreund John Ogdon skizzierte
er die musikalische Grundidee mit folgenden
Worten. ,,Betrachten Sie das Werk als eine
Landkarte in der Musik. Das Terrain: eine
Lebensspanne. Der Malistab: eine Minute
entspricht einem Jahr. Die Dauer: achtzig
Minuten. Es gibt einen physischen Hohepunkt
nach fiinfunddreiRig Minuten, wie es ihn
im Leben mit etwa fiinfunddreiRig Jahren gibt.
Der endgiiltige Hohepunkt ist psychisch,
nicht physisch: psychisch im griechischen
Sinne - des Geistes, nicht des Koérpers.*

Die formale Werkanlage gibt eine Ge-
samtrichtung vor und zeichnet sich, in
den Worten von Igor Levit, als ein ,starkes
Narrativ® aus. In drei groR angelegten Teilen
entfaltet der Komponist die musikalischen
Felder und fiihrt die Zuhorenden zundchst
mit barocken Tanzen in musikalische
Formenwelten einer Suite.

Im zweiten Abschnitt wird Ronald
Stevenson, der aus einer Landarbeiterfamilie
stammt, politisch. Urspriinglich war er ein
Anhidnger von Karl Marx, doch den real-
politischen Sozialismus lehnte er ab und
distanzierte sich davon. Seine pazifistische
Gesinnung lebte der Musiker mit allen Kon-
sequenzen. Weil er den Militdrdienst ver-
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weigerte, sal er von 1951-1952 im Gefing-
nis. Ein auf einem Kinderlied beruhendes
Lamento erinnert an ,,all die kindlichen
Opfer des Nationalsozialismus“. Auf das
Apartheidregime in Stidafrika, das Ronald
Stevenson als Senior Lecturer in Music

an der Universitit in Kapstadt in den Jahr
1963 -65 miterlebt hat, verweist eine per-
kussiv gestaltete Passage. Diesen Abschnitt
hat Stevenson im Nachhinein der Passacaglia
hinzugefiigt.

Mit aufbrausend wiisten Clustern stellt
Ronald Stevenson kriegerische Auseinander-
setzungen dar und illustriert diese mit
grollend tiefen Pedalténen und teilweise
im Korpus gespielten Passagen. Doch dann
kehrt ein konstruktiver Geist ein und die
Erneuerung findet in einem musikalisch
symbolischen Wiederaufbau statt, der in
einen symphonischen Marsch und spéter
in einen Fantango miindet.

Im dritten Abschnitt der Passacaglia
zollt der Komponist Johann Sebastian Bach
Tribut, indem er das bertithmte B-A-C-H
Motiv duRerst kunstvoll in mehreren Fugen
verarbeitet und in Beziehung zum Ausgangs-
motiv D-Es-C-H stellt.

Mit dieser Kombination der Motive ver-
weist Stevenson auf das Verbindende zwi-
schen den Menschen und formuliert damit
die Hoffhung, dass unterschiedliche Nationen
und Kulturkreise in Frieden miteinander
leben konnten. ,Die schlichte Darstellung
der Motive macht ihre Ahnlichkeiten sofort
deutlich“, erklart Raymond Clarke, der die
Passacaglia 1994 bei Naxos eingespielt hat.
~Stevenson nutzt diese Zweideutigkeiten
der Identitdt voll aus und kombiniert eine
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intensive Konzentration der thematischen
Entwicklung mit einigen der schénsten
Musiken des Werkes. Es ist auch bemerkens-
wert, dass er eine Fuge iiber einem Ostinato-
Motiv entfalten kann, das selbst das gleiche
Material verwendet®, fiihrt der Pianist nach
einem Gespridch mit dem Komponisten aus.
Ebenso deutet der mittelalterliche Hymnus
uber das Jiingste Gericht, ,Dies Irae“, auf
den Zweiten Weltkrieg hin. Es ist aber auch
eine Anspielung auf die verhirteten Fronten
am Hoéhepunkt des Kalten Krieges Anfang
der 1960er Jahre.

Die Pole zwischen atemberaubender
Aktivitdt und entspannter Ruhe lotet der
Komponist mit einem guten Gespiir fiir
die Proportionen der Erzihlstriange und die
mentale Kraft der Ausfithrenden und Zu-
hérenden aus. Weiters beinhaltet das Werk
zahlreiche volksmusikalische Anspielungen.
Einen Verweis auf Schottland stellt beispiels-
weise eine Dudelsackmelodie aus dem
17. Jahrhundert dar.

Als Pianist war Ronald Stevenson fiir
sein klangfarbenreiches Spiel bekannt.
Samtliche auf dem Klavier méglichen pianis-
tischen Techniken und Effekte integrierte
er in die musikalischen Themengestalten.
In der Partitur stechen zahlreiche Vermerke
auf Instrumente ins Auge. Diese fiigte
Stevenson wohl ein, um den Interpret:innen
Klangassoziationen zu vermitteln. So
strahlt die Musik eine fiir die Zuhérenden
gut nachvollziehbare, symphonische Farb-
gebung aus. Beispielsweise notiert der Kom-
ponist im ersten Abschnitt, dass Passagen
klingen sollen wie von Pauken gespielt oder
als ob Trompeten erklingen wiirden. Mit

dem Thema im Walzer soll der Klang eines
Violoncellos assoziiert werden, spéter soll
das Spiel an eine Orgel erinnern und beim
Nocturne an eine Gitarre gedacht werden.
Die diisteren Vorahnungen und der Krieg
werden mit Trommelschldgen im Korpus
des Instruments angedeutet, ebenso
werden afrikanische Trommeln im Abschnitt
»To emergent Africa“ nachgezeichnet.

Den symphonischen Marsch im Pars altera
wiinscht sich Stevenson mit dem Klang von
Hoérnern und Trompeten verbunden. Im
,Dies Irae“ versinnbildlichen Posaunen die
Bedrohung und der Klang von Floten und
Violinen soll im abschlieRenden , Adagissimo
barocco” eine weiche Tongebung bewirken.

Ganz am Schluss, nach fulminanten Fugen-
kompositionen, wird eine harmonische
Klammer erfahrbar. Der Komponist leitet das
Werk mit einem D ein und endet auf eine D
in der Kontraoktave. Tonal changiert die Coda
unbestimmt zwischen Dur und Moll und sug-
geriert damit einen offenen Schluss. Damit
iiberldsst es der Komponist den Zuhérenden,
in welcher emotionalen Grundstimmung sie
das Werk enden lassen wollen.
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Igor Levit

Stevensons Passacaglia scheint wie geschaffen
fiir den Pianisten Igor Levit. Er hat die
musikalische Aussagekraft, Virtuositdt und
vereint kiinstlerisches Understatement mit
dem Wissen um die Dimensionen, die dieses
Werk absteckt. Mit wachem und kritischem
Geist stellt Igor Levit seine Kunst in den
Kontext des gesellschaftlichen Geschehens
und begreift sie mit diesem als untrennbar
verbunden. ,,Und alles, was er anpackt, hat
eine zweite Dimension. Er tut es nicht fiir
sich allein, seine Passion ist es, dem Publi-
kum Einblicke zu geben in diese seine Welt,
um auch anderen neue Perspektiven zu
eroffnen”, merkt die Koluministin Lisa Soen
uUber den Pianisten an. Die New York Times
beschreibt Igor Levit als einen der ,,bedeu-
tendsten Kiinstler seiner Generation®.

1987 in Nizhni Nowgorod geboren, tiber-
siedelte Igor Levit im Alter von acht Jahren
mit seiner Familie nach Deutschland. Sein
Klavierstudium an der Hochschule fiir
Musik, Theater und Medien Hannover absol-
vierte er mit der hochsten Punktzahl in der
Geschichte des Instituts. Im Friithjahr 2019
erfolgte der Ruf als Professor fiir Klavier an
seine Alma Mater, der Hochschule fiir Musik,
Theater und Medien Hannover.

Igor Levit ist , Artist of the Year 2020“ der
Gramophone Classical Music Awards, Musical
America’s ,Recording Artist of the Year 2020
und Preistrager des ,, 2018 Gilmore Artist
Award“. Im November 2020 erfolgte die Nomi-
nierung fiir einen Grammy in der Kategorie
»Best Classical Instrumental Solo“.

Seine im September 2019 von Sony Classical
ver6ffentlichte Gesamteinspielung der Beet-
hoven-Klaviersonaten erreichte umgehend
Platz 1 der offiziellen Klassik Charts. Zyklen
der gesamten Klaviersonaten Beethovens pra-
sentierte Igor Levit bei international renom-
mierten Festivals, unter anderem in Salzburg,
Lucerne und Berlin. Rezitale fithren ihn regel-
maRig zur Carnegie Hall in New York, zum
Concertgebouw Amsterdam und dem Wiener
Musikverein. Er gastiert regelmidRig mit den
weltweit fithrenden Orchestern an den inter-
national bedeutendsten Konzerthiusern. Uber-
dies ist Igor Levit kiinstlerischer Leiter der
Kammermusikakademie und des Standpunkte
Festival des Heidelberger Friihlings.

Waihrend des Lockdowns im Friithling
2020 entstanden Igor Levits aktuelle Alben
fiir Sony Classical — ,,Encounter” sowie ,,On
DSCH* mit Schostakowitschs 24 Prdludien
und Fugen op. 87 und Stevensons ,Passacaglia
on DSCH*.

Fiir sein politisches Engagement wurde
Igor Levit 2019 der 5. Internationale Beet-
hovenpreis verliehen. Im Januar 2020 folgte
die Auszeichnung mit der ,Statue B“ des
Internationalen Auschwitz Komitees anléss-
lich des 75. Jahrestages der Befreiung von
Auschwitz.

Einen grofRen Kreis von Musikbegeister-
ten erreicht der Pianist mit dem Klavier-
podcast ,,Beethoven bewegt. 32x Beethoven®.
Kiirzlich ist im Hanser-Verlag das gemeinsam
mit dem Ko-Autor Florian Zinnecker verfasste
Buch ,Hauskonzert® erschienen.
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Ich freue mich schr, nach so langer
Zeit wieder nach Bregenz zurtick
zu kehren.

Zum ersten Mal spielte ich hier vor
mehr als zwanzig Jahren das
Violinkonzert von Peter Tschaikowski.

Dieses Mal kehre ich wieder mit
cinem grofden russischen Werk,
dem ersten Konzert von
Dmitri Schostakowitsch, zurtick.

JULIA FISCHER



76

Rundfunk-Sinfonieorchester Berlin

Vladimir Jurowski —Leitung

Julia Fischer — Violine

Sergej Prokofjew
Andante aus der Klaviersonate Nr. 4 fiir
Orchester, op. 29a

Dmitri Schostakowitsch
Konzert fiir Violine und Orchester Nr. 1, a-Moll, op. 77

Nocturne

Scherzo

Passacaglia Cadenza
Burlesque

Sergej Rachmaninoff
Symphonische Tédnze, op. 45

Non allegro — Lento — Tempo I

Andante con moto

Lento assai — Allegro vivace — Lento assai come prima —
Allegro vivace

Mit den Komponisten Sergej Prokofjew, Dmitri
Schostakowitsch und Sergej Rachmaninoff
wenden wir den Blick nach Russland und
in eine kompositionshistorisch aufregende
Zeit. Die Verhdltnisse brachten es mit sich,
dass neue Musik fast zwangsldufig eine gesell-
schaftspolitische Aussage in sich trug.

Die drei Komponisten und deren Werke
zeichnen exemplarisch Lebenslinien nach,
die eng mit den politischen Wirren des
20. Jahrhunderts verkniipft und von Emigra-
tion bestimmt sind. Sergej Prokofjew wan-
derte aus Russland aus, lebte in Paris, und
konzertierte in ganz Europa und Amerika.
Jedoch konnte er personlich im westeuropdi-
schen Kulturkreis nie richtig FuR fassen. So
entschloss er sich, mit seiner Familie wieder
nach Russland zurtickzukehren. Dmitri
Schostakowitsch, fiinfzehn Jahre jiinger als
Prokofjew und dreiunddreiRig Jahre jiinger
als Rachmaninoff, war drgsten Repressalien
der sowjetischen Machthaber ausgesetzt.
IThm wichtige Kompositionen wurden alle-
samt vernichtend beurteilt, verboten oder
ignoriert. Er durchlebte die Zeit in einer Art
sinneren Emigration“. Sergej Rachmaninoff
musste ebenfalls emigrieren. Er wurde in
Amerika als anerkannter Kiinstler gefeiert.
Dort starb er mit siebzig Jahren, doch sein
Leben lang sehnte er sich zuriick in seine
Heimat.

Prokofjew, Schostakowitsch und Rachmani-
noff waren nicht nur kompositorisch sehr
aktiv, sondern genossen auch als Pianisten
international hochste Anerkennung. Wie die
heute zur Auffiihrung gelangenden Kompo-
sitionen eindriicklich zeigen, waren sie auch
wahre Meister der Kunst einer farbenreichen
Instrumentation.

Auch im Vergleich der kompositorischen
Stilmittel gibt es interessante Parallelen zu
entdecken. Alle drei etablierten ihre Kompo-
sitionen auf einer tonalen Basis. Insbesonde-
re Schostakowitsch und auch Rachmaninoff
stellten auRermusikalische Inhalte mittels
Analogien und Zitaten in Beziehung zur Musik
und legten ihren Kompositionen dadurch oft
mehrere Deutungsebenen zugrunde.
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Sergej Prokofjew
Andante aus der Klaviersonate
Nr. 4 fiir Orchester

Als der russische Komponist Sergej Prokofjew
(1891-1953) Ende Mai 1918 von Wladiwostok
aus ein Schiff mit Kurs auf Japan und in die
USA nahm, notierte er in sein Tagebuch:

»50 lebt denn wohl, Bolschewiken! Lebt wohl,
,Genossen‘! Von jetzt an werde ich mich
nicht mehr schimen miissen, eine Krawatte
zu tragen, und niemand wird mir mehr auf
die Fiif3e treten.”

Sergej Prokofjew fiihrte ein ruheloses
Leben. Als Sohn eines Gutverwalters in
der Ukraine geboren, kristallisierte sich das
besondere musikalische Talent schon frith
heraus. Seine Mutter, eine Amateurpianistin,
erkannte das Talent ihres einzigen Kindes und
forderte es. Im Alter von fiinf Jahren schrieb
Prokofjew erste kleine Kompositionen. Auf
Anraten von Alexander Glasunow erlaubten
die Eltern 1904 den Eintritt in das St. Peters-
burger Konservatorium, wo Prokofjew bis
1914 Klavier und Komposition studierte und
unter anderem von Rimski-Korsakow und
Anatoli Ljadow unterrichtet wurde.

Frith wurde dem erfolgreichen Pianisten
und Komponisten klar, dass er Russland ver-
lassen musste, wenn er mit seinen Werken
Beachtung finden wollte. Diese Aussicht
sowie die Wirren der Oktoberrevolution
veranlassten ihn zur Emigration nach New
York. Als Pianist wurde Sergej Prokofjew
gefeiert, doch als Komponist konnte er sich
vorerst nicht etablieren. Eine Zeit lang lebte
der Musiker in den Bayerischen Alpen und
1923 zog er schlief3lich mit seiner Frau
nach Paris, getragen vom Wunsch, mit dem
bertthmten Ballettmeister Sergei Diaghilew
Projekte realisieren zu kénnen.
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Immer 6fter und ausgedehnter ging Sergej
Prokofjew als Pianist auf Tournee quer
durch Europa und in die USA, aber auch in
die Sowjetunion. Besonders dort feierte er
grandiose Erfolge und so reifte allmdhlich
der Entschluss, wieder in die alte Heimat
zurlickzukehren.

Im Jahr 1936 lieR sich Prokofjew wieder
in Moskau nieder. Schostakowitsch soll
dazu bemerkt haben, Prokofjew fiel ,,wie
ein Huhn in die Suppe“. Auch im Jahr 1948,
nach den schwierigen Kriegsjahren, wurde
sein Name mit dem von Schostakowitsch
und anderen in einer offiziellen Verurteilung
als ,formalistisch” diskreditiert. Die letzten
zwanzig Lebensjahre stellte Sergej Prokofjew
seine Musik in die russische Tradition und
in den Dienst des Sowjetstaates.

Prokofjew lebte praktisch in drei unter-
schiedlichen kulturellen Welten. Seine Jugend
verbrachte er im zaristischen Russland, bis
er 1918 in die Emigration nach Amerika
aufbrach, die ihn schlief8lich nach Paris
fithrte. Sein letztes Lebensdrittel verbrachte
er von 1936 bis zu seinem Tod im Jahr 1953
in der von Stalin geprigten Sowjetunion.
Die bewegten politischen Zeiten, in denen
Prokofjew wirkte, bilden zumeist auch die
Grundlage fiir Diskussionen iiber seine Art
des Komponierens, iiber Zugestindnisse an
Machthaber und Auflehnung gegeniiber
bestehenden Normen.

Prokofjews Komponieren nahm seinen
Ausgang vom Klavier, das auch immer ,,sein“
Instrument blieb. Er komponierte fiir simt-
liche musikalische Gattungen, besonders
bekannt sind seine zahlreichen Ballettkom-
positionen und die daraus entstandenen

Orchestersuiten. Auch zahlreiche Film-
musiken und zeit- sowie gesellschaftsbezo-
gene Musiken wie Massenlieder stammen
aus seiner Feder. Er liebte objektiv-eindeutige
Ordnungen und GesetzmaifRigkeiten. Stets
betonte der Komponist die Einfachheit
seiner Kunst, denn ,,in allem, was ich schreibe,
halte ich mich an zwei hauptsichliche Grund-
sdtze. Klarheit in der Darlegung meiner
Ideen und lakonische Kiirze, unter Vermei-
dung alles Uberfliissigen im Ausdruck.“ Ob-
wohl Werke mit weitldufigen Modulationen,
scharfen Dissonanzen und polytonale The-
menbildungen entstanden sind, wurde die
Tonalitdt an sich nie in Frage gestellt, denn
Prokofjew war iiberzeugt von der tonalen
Basis in der Musik.

Das Andante erhielt seine Gestalt als Or-
chesterkomposition in drei Schritten. Im
Jahr 1917 komponierte Sergej Prokofjew
seine 4. Klaviersonate. Weil ihm noch ein
langsamer Mittelteil fehlte, suchte er in
Notizbiichern und élteren Werken und stief§
auf eine Arbeit, die wihrend seines Studiums
entstanden war. Er habe sich gefreut, er-
innerte sich Prokofjew in seinen Memoiren,
als er sich an das Andante aus der e-Moll
Symphonie erinnert habe, das auch hervor-
ragend auf dem Klavier funktionieren wiirde.
Jahre spdter, 1934, brachte Prokofjew das
Andante wieder in seine urspriingliche Form
zuriick, indem er eine Version fiir grofles
Orchester schuf.

Das Andante wird geprigt von zwei Ge-
danken. Uber dunklen Tonrepetitionen er-
hebt sich ein ernster melodischer Gedanke,
der immer wieder neu ansetzt und schlief3-

lich aus den tiefen Registern nach oben trans-
feriert wird. Doch die in die Hohe strebende
melodische Linie wird immer wieder in

die Tiefe gezogen. Der zweite thematische
Gedanke ist ein lyrisches Thema mit einem
schwebenden Charakter. Er wird von den
Violinen eingefiihrt, die Holzbliser iiber-
nehmen und entfalten ihn. Sodann werden
Varianten des ernsten und des lyrischen
Themas miteinander kombiniert und in un-
terschiedliche emotionale Felder gefiihrt.

Im Widerstreit setzt sich eher die schwelende
Unruhe durch, doch das verséhnlich, natur-
hafte Thema stemmt sich dagegen. Das Werk
endet mit einem Schlusspunkt, der den Kreis
zum Ausdrucksgehalt des Beginns schlief3t.
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Dmitri Schostakowitsch
Violinkonzert Nr. 1in a-Moll

Dmitri Schostakowitsch wurde 1906 in

St. Petersburg geboren, im Jahr 1975 starb
er in Moskau. Dazwischen liegt ein reiches
kompositorisches Schaffen und ein von
schwerwiegenden Repressalien, innerer
Emigration und bissiger Ironie und Krank-
heit gekennzeichnetes Kiinstlerleben in
politisch sehr unruhigen Zeiten.

Als Kind wurde Schostakowitsch von
Alexander Glasunow gefordert, anschlieRend
studierte er am Konservatorium in St. Peters-
burg. In der Musikgeschichte des 20. Jahr-
hunderts nimmt er als Komponist eine be-
deutende Schliisselrolle ein. Er schuf iiberaus
eindriickliche Kompositionen, verkniipfte
politische Inhalte mit musikalischen Aus-
sagen wie kein anderer und zeigte, in
welcher Art ein Kiinstler trotz widrigster
Umstdnde eine eigene Haltung bewahren
kann. Schostakowitsch war zudem auch
ein herausragender Pianist.

Bereits die erste Symphonie, die Schosta-
kowitsch zum Abschluss seiner Studien
komponierte, begriindete seinen internatio-
nalen Ruf. Sogleich schloss sich der Kompo-
nist der ,,Assoziation fiir zeitgendssische
Musik” an und pflegte einen regen Austausch
mit der westlichen Avantgarde. Personlich
lernte er Alban Berg, Darius Milhaud und
Arthur Honegger kennen.

Die Rezeption des kompositorischen
Schaffens von Schostakowitsch in der Sowjet-
union ist ein abstofendes Beispiel fiir die
Einflussnahme der Politik auf die Kunst.
Anfang der 1930er Jahre und insbesondere
im Februar 1948 kam es zu einem Beschluss
des Zentralkommitees der KPdSU gegen
~Formalismus und Volksfremdheit” in der
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Musik. Namentlich erwdhnt wurden Dmitri
Schostakowitsch, Sergej Prokofjew, Aram
Chatschaturjan und weitere sowjetische
Komponisten. Ihnen wurden , formalistische
Verzerrungen und antidemokratische
Tendenzen, die dem Sowjetvolk und seinem
kiinstlerischen Geschmack fremd sind*,
vorgeworfen. Schostakowitsch verlor darauf-
hin seine Lehrimter am Konservatorium in
Leningrad und in Moskau.

Erst nach Stalins Tod 1953 wurde
Schostakowitsch rehabilitiert und im Jahr
1962 sogar zum Obersten Sowjet gewdhlt.
Doch bereits in dieser Zeit war er gesund-
heitlich beeintrdchtigt, denn seit 1959
wurde er von einer chronischen Entziindung
des Riickenmarks geplagt.

Schostakowitsch verstand es meister-
haft, musikalische Themen zu pervertieren,
Motive in die Irre zu fithren und sarkastisch
zu deformieren. Vor allem diese Ausdrucks-
formen verleihen seiner Musik einen hochst
politischen Charakter. In den ,Memoiren®,
die Solomon Volkow aufgezeichnet hat,
sagte der Komponist, ,.es gibt ja bei uns eine
spezielle Form der Selbstverteidigung: Um
nicht gesteinigt zu werden, behauptet man,
an dem und dem Werk zu arbeiten, der Titel
muss natiirlich bombastisch klingen. Dabei
schreibt man ein Quartett und empfindet
leise Befriedigung. Den Potentaten erklirt
man aber, eine Oper ,Karl Marx‘ oder ,Junge
Garde’ reife heran. Dann verzeihen sie dir
das Quartett als Freizeitbeschiftigung, lassen
dich in Ruhe.”

Schostakowitschs Kompositionsstil be-
zeichnete der Musikwissenschaftler Gojowy
treffend als ,, Tonalitédt, die durch die Schule

der Atonalitit gegangen ist.“ Das Prinzip der
Sinfonie mit den widerstreitenden Themen
und der dualistischen Anlage beeinflusste
die kiinstlerische Denkweise des Kompo-
nisten. Oft wurde er auch als ,Meister der
sinfonischen Tragodie“ bezeichnet. Dies gilt
auch fiir das erste Violinkonzert, denn die
symphonische Struktur ist ein charakteristi-
sches Merkmal des Werkes.

Bedeutende kompositorische Stilmerk-
male resultieren aus Schostakowitschs
Interesse fiir die Instrumentierung. Seine
Melodien mit ihren hdufigen groRen Spriin-
gen und schroffen Richtungswechseln sind
meistens von der Eigenart der Instrumente
her gedacht. Sie erklingen oft in ihren du-
Rersten Lagen, weit voneinander getrennt.
Schostakowitsch setzt auch instrumentale
Rezitative ein, um die Wirkung bestimmter
Passagen zu intensivieren. Uberdies ist er
ein Meister des Kontrapunkts.

Mit dem ersten Violinkonzert schuf Schos-
takowitsch einen Markstein in der Komposi-
tionsgeschichte, und es gibt kaum ein Stiick,
»das so eine Power mit sich bringt oder in
so einem Malie solch eine Konzentration
von dem Solisten verlangt. Vierzig Minuten
dauert das Stiick. Du spielst als Solist un-
unterbrochen®, erzdhlt der Violinist Daniel
Hope und bezeichnet das Violinkonzert als
»eine Symphonie mit obligater Geige. Eine
erzihlende Musik. Diistere Trauerklage. Sar-
kastisches Gespott. Ubertriebenes Gelichter.
Fiir mich hort sich das an wie ein dlterer
Mann, der iiber sein Leben erzdhlt.“

Das Werk beginnt mit einem einsamen Ge-
sang, der sich zu einem melodischen Fluss
verdichtet, in dem die Namensinitialen des
Komponisten D-Es-C-H in den Vordergrund
treten. Es wird unter anderem vermutet,
dass im zweiten Satz die stotternde Sprech-
art des Kulturfunktionidrs Schdanow nach-
geahmt wird. Schostakowitschs Engagement
fiir die jiidische Volksmusik, die ihm eine
wesentliche Inspirationsquelle war, kommt
vor allem in der Passacaglia des Violin-
konzerts zum Ausdruck. Weitschweifend
wird das Thema aus dem Eroffnungssatz
wieder aufgenommen und tiber dem immer
gleichbleibenden Bass baumt sich der
musikalische Fluss hin zur Kadenz auf. Sie
setzt mit einer einfachen Liedmelodie ein,
die Bewegung wichst, wird dominanter und
brillanter, bis sie iiberbordend kulminiert
und direkt in den grotesken Tanz im Finale
miindet. Hier zeigt Schostakowitsch, wie
meisterhaft er es versteht, hinter einer
vermeintlich fréhlichen, fast iberdrehten
Atmosphdre, Abgriinde abzubilden. ,Das ist
Musik des Grauens®, beschreibt Daniel Hope
das Finale von Schostakowitschs erstem
Violinkonzert.
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Sergej RachmaninofI
Symphonische Tanze

Sergej Rachmaninoff (1873-1943) hat ein
reiches Schaffen mit virtuosen Klavier- und
Orchesterwerken hinterlassen. Gemeinhin
wird seine Musik als ,,spdtromantisch*
qualifiziert und in einen Gegensatz zum
Kompositionsstil von Alexander Skrjabin
oder Igor Strawinsky gestellt. Schon in
seinen Jugendjahren lernte Rachmaninoff
Peter I. Tschaikowski kennen, der ihm ein
grofRes Vorbild war.

Sein ganzes Leben lang war der als
Pianist und Dirigent hoch geriihmte aber
als Komponist wenig bekannte Kiinstler auf
der Suche nach einem Vaterersatz, denn der
eigene Vater war ein Spieler und tauchte
unter. So verlor die im zaristischen Russ-
land eigentlich wohlhabende Familie ihren
Landsitz. Das Talent des Kindes wurde zwar
erkannt, allerdings war eine Offizierslaufbahn
vorgesehen. Doch die vorbestimmten Pldne
schlugen fehl und schlieRlich trat Sergej
Rachmaninoff ins Moskauer Konservatorium
ein und beendete dieses mit grofem Erfolg.

Sergej Rachmaninoff erlebte zahlreiche
Hohen und Tiefen, denn psychisch war er
duferst labil. Von Natur aus und seit seiner
Jugend neigte er zu Depressionen, jede
Kritik oder ablehnende Haltung von Kiinst-
lerkollegen stiirzte ihn in tiefe Krisen und
hemmte sein kiinstlerisches Schaffen. Hilfe
konnte ihm der legendire Psychiater Nikolai
Dahl mit seiner Hypnosetherapie verschaffen.

Die Oktoberrevolution verbrachte der
Musiker mit seiner Familie zuerst in Moskau,
doch eine Einladung zu einem Konzertauf-
enthalt in Schweden bot die Gelegenheit zur
Emigration.
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Nach mehreren Stationen in Europa lieR
sich Sergej Rachmaninoff 1935 in Beverly
Hills in Kalifornien nieder, wo er als an-
erkannter Kiinstler und gefeierter Pianist
ein gutes Leben fiihrte.

Ungerade Rhythmuseinteilungen mit
wechselnden Schwerpunkten, an Glocken-
klinge erinnernde Klangkonstellationen
auf tonaler Basis und eine sehr farbenreiche
Instrumentierung sind die Grundlagen des
kompositorischen Ausdrucks in Rachmani-
noffs Werken. In viele Kompositionen sind
auch philosophische und weltanschauliche
Uberlegungen eingebunden, die oft Schwer-
mut und leidenschaftliches Aufbegehren
zum Ausdruck bringen. Die ,,Symphonischen
Ténze“ sind ein Paradebeispiel fiir alle diese
charakterisierenden Stilmerkmale. Das Werk
ist 1940 auf Long Island entstanden und

die letzte Komposition Rachmaninoffs. Er
selbst bezeichnete sein Opus 45 als ,letzten
Funken*.

Urspriinglich nannte Rachmaninoff die
dreiteilig angelegte Komposition ,fantastische
Tdnze®, denn er erdachte das symphonische
Werk als Ballettmusik und wollte den Ballett-
meister Michael Fokis dafiir interessieren.

In der Musik bildet sich ein grofRer dra-
maturgischer Bogen ab, der am Beginn einen
Riickblick auf die erste Symphonie bietet
und mit dem mittelalterlichen Hymnus
»Dies Irae“ (Tag des Zorns) im Finale endet.
Den drei Sitzen sind die Untertitel , Mittag*,
»~Abenddimmerung® und ,Nacht® zugrunde
gelegt. Damit verwies der Komponist sowohl
auf autobiografische Beziige als auch auf die
allgemeinen politischen Verhaltnisse.

Die Zitattechnik bot Rachmaninoff die Mog-
lichkeiten, auf Vorbilder und friihe, eigene
Kompositionen zu verweisen. Im ersten Tanz
erinnert er an seinen ehemaligen Lehrer
Nikolai Rimski-Korsakow und dessen Oper
»Das goldene Hihnchen“ sowie an die eigene,
erste Sinfonie. Der zweite Satz in Form eines
Walzers steht in Verbindung zu Maurice
Ravels ,La Valse®. Das gregorianische ,Dies
Irae” bestimmt den dritten Tanzsatz, der als
Totentanz gesteigert wird.

Sehr auRRergewdhnlich ist ein Altsaxo-
phon als Soloinstrument eingesetzt und
stellt damit auffdllige Klangmischungen mit
den Bldsern, einstimmig gefiihrten Streichern
und dem Klavier her.

Der Eroffnungstanz wird wie eine
Toccata von einer hartndckigen Motorik ge-
tragen und Motive werden zu gegenldufigen
Themen zusammengefiigt. Es erklingt ein
grazioser melodischer Gedanke, der von un-
heilverkiindenden Akkorden unterbrochen
wird. Helle Fanfaren, auch eine Hirtenweise
und das Lento des Saxophons, das an russische
Volkslieder erinnert, bilden musikalische
Klanginseln, doch herrscht weitgehend eine
unterschwellig bedriickende Stimmung vor.

Auch im Walzer tibernehmen die Blech-
bldserakkorde eine wichtige dramaturgische
Rolle. Auffallend ist, dass vorerst nur die
Walzerbegleitung intoniert wird, bevor das
Englischhorn mit dem Thema einsetzt. Im
Verlauf nimmt dieses zunehmend gespensti-
sche Ziige an.

Im Lento assai beschwort Rachmaninoff
Bilder der Verzweiflung herauf. Scharfen
Sforzati in allen Stimmen folgen matte und
unscharfe Akkorde, und das sich abwarts
bewegende ,,Dies Irae“ aus dem gregoriani-
schen Choral erklingt. Doch unvermittelt
dndert sich der Tonfall mit dem Einsatz der
Rohrenglocken. Aus einer lebhaften Gigue
wird ein Triumphgesang heraus kristalli-
siert, der an die russisch-orthodoxe Kirchen-
tradition erinnert.

Die Schlusspassage der ,,Symphonischen
Tdnze"“ op. 45 hat viele Deutungen erfahren,
denn in den letzten Takten erklingt das
»Dies Irae“ Motiv nicht mehr. Rachmaninoff
bringt das Halleluja aus seiner 1915 entstan-
denen ,,Ganznichtlichen Vesper“ ins Spiel
und sechsmal erklingt ein Gong. Gedanken
dazu formuliert Nicolas Furchert: ,Das kann
schlicht als raffinierte Klangfarbe gedacht
sein, aber auch ganz bewusst als Todessymbol,
in Anlehnung an eine Tradition, die sich

in der Spatromantik gebildet hat. Ist dieser
Schluss also gerade kein Bekenntnis zum
Glauben, sondern wird das Halleluja ver-
driangt von der Gewissheit, dass es vorm Tod
letztlich kein Entrinnen gibt?“
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Rundfunk-Sinfonicorchester Berlin

Das Rundfunk-Sinfonieorchester Berlin (RSB)
besitzt eine international anerkannte
Position in der ersten Reihe der deutschen
Rundfunkorchester und der Berliner Spitzen-
orchester. Seit Herbst 2017 ist Vladimir
Jurowski Chefdirigent und Kiinstlerischer
Leiter. An seiner Seite agiert seit 2019 Karina
Canellakis als Erste Gastdirigentin.

Das RSB geht zuriick auf die erste musikali-
sche Funkstunde des deutschen Rundfunks
im Oktober 1923. Die fritheren Chefdirigen-
ten, u.a. Sergiu Celibidache, Eugen Jochum,
Hermann Abendroth, Rolf Kleinert, Heinz
Rogner, Rafael Frithbeck de Burgos und
Marek Janowski, formten einen Klangkorper,
der in besonderer Weise die Wechselfdlle
der deutschen Geschichte im 20. Jahrhundert
durchlebt hat.

Mittlerweile ist das RSB zu einer
ersten Adresse fiir hervorragende junge Diri-
gent:innen der internationalen Musikszene
geworden: Andris Nelsons, Yannick Nézet-
Séguin, Vasily Petrenko, Jakub Hrtsa, Alain
Altinoglu, Omer Meir Wellber, Lahav Shani
oder Nicholas Carter. Viele von ihnen
haben ihr jeweiliges Berlin-Debiit mit dem
RSB absolviert und dirigieren es inzwischen
regelmaRig.

Seit 1923 traten bedeutende Komponisten
des 20. und inzwischen auch des 21. Jahr-
hunderts ans Pult des RSB oder fiihrten als
Solisten eigene Werke auf: Paul Hindemith,
Arthur Honegger, Darius Milhaud, Sergei
Prokofjew, Richard Strauss, Arnold Schoén-
berg, Igor Strawinsky, Wladimir Vogel,

Kurt Weill und Alexander Zemlinsky ebenso
wie in jlingerer Zeit Krzysztof Penderecki,
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Peter Maxwell Davies, Friedrich Goldmann,
Berthold Goldschmidt, Siegfried Matthus,
Matthias Pintscher, Peter Ruzicka, Heinz
Holliger, Jorg Widmann, Thomas Adeés und
Brett Dean. Brett Dean und Marko Nikodijevi¢
waren zuletzt als Composer in Residence
beim RSB prisent.

Dank der engen Verbindung mit den beiden
Sendern vom Deutschlandfunk sowie mit
dem Rundfunk Berlin-Brandenburg (rbb)
werden alle Sinfoniekonzerte des RSB im
Rundfunk iibertragen. Die Zusammenarbeit
mit Deutschlandradio tragt unvermindert
reiche Friichte auf CD. Finf Einspielungen
unter der Leitung von Vladimir Jurowski
haben seit 2015 ein neues Kapitel der Auf-
nahmetitigkeit aufgeschlagen. Seit mehr
als 50 Jahren gastiert das RSB regelmidf3ig in
Japan und Korea sowie bei deutschen und
europdischen Festivals und in Musikzentren
weltweit.
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Vladimir Jurowski

Vladimir Jurowski ist seit 2017 Chefdirigent
und Kiinstlerischer Leiter des Rundfunk-
Sinfonieorchesters Berlin (RSB). Der Dirigent,
Pianist und Musikwissenschaftler stellt sich
allen musikgeschichtlichen, stilistischen
oder dirigiertechnischen Herausforderungen.

Ausgebildet zundchst an der Musikhoch-
schule des Konservatoriums in Moskau, kam
Vladimir Jurowski 1990 nach Deutschland,
wo er sein Studium an den Musikhochschulen
in Dresden und Berlin fortsetzte. 1995 de-
biitierte er auf internationaler Ebene beim
britischen Wexford Festival mit Rimski-
Korsakows ,,Mainacht” und im selben Jahr
am Royal Opera House Covent Garden mit
~Nabucco“. AnschlieBend war er u.a. Erster
Kapellmeister der Komischen Oper Berlin
und Musikdirektor der Glyndebourne Festival
Opera. 2003 wurde Jurowski zum Ersten
Gastdirigenten des London Philharmonic
Orchestra ernannt und ist seit 2007 und noch
bis Sommer 2021 dessen Principal Conductor.
Dartiber hinaus ist er noch bis Sommer
2021 Kiinstlerischer Leiter des Staatlichen
Akademischen Sinfonieorchesters ,Jewgeni
Swetlanow*® der Russischen Foderation,
Kiinstlerischer Leiter des Internationalen
George-Enescu-Festivals in Bukarest und
Principal Artist des Orchestra of the Age of
Enlightenment in GroRbritannien. Er arbeitet
regelmédRig mit dem Chamber Orchestra of
Europe und dem ensemble unitedberlin.

Mit Beginn der Saison 21/22 wird Vladimir
Jurowski zusétzlich zu seinem Engagement
beim Rundfunk-Sinfonieorchester Berlin
eine der renommiertesten Aufgaben im
deutschen Musikleben ibernehmen und
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die vereinbarte Position des Generalmusik-
direktors der Bayerischen Staatsoper in
Miinchen antreten. Jurowski ist rund um die
Welt als Gastdirigent gefragt. Er hat Konzerte
der bedeutenden Orchester Europas und
Nordamerikas geleitet, darunter die Berliner,
Wiener und New Yorker Philharmoniker, das
Konigliche Concertgebouworchester Amster-
dam, die Sinfonieorchester von Boston und
Chicago, das Tonhalle-Orchester Ziirich und
das Gewandhausorchester Leipzig. Er gab
sein Debiit bei den Salzburger Osterfestspielen
mit der Staatskapelle Dresden und trat

mit dem Mahler Chamber Orchestra beim
Lucerne Festival auf.

Die erste gemeinsame CD von Jurowski
und dem RSB aus dem Jahre 2015 wurde
sogleich zu einem Meilenstein. Alfred
Schnittkes Sinfonie Nr. 3 folgten 2017 eine
Strauss-Mahler-Aufnahme und Violinkonzerte
von Britten und Hindemith mit Arabella
Steinbacher. Zuletzt erschienen 2020 eine
von der Kritik hochgelobte Einspielung von
Mahlers ,,Das Lied von der Erde” und im
Sommer 2021 Strauss’ ,Alpensinfonie®.

Vladimir Jurowski wurde vielfach fiir seine
Leistungen ausgezeichnet. 2018 kiirte ihn
die Jury der Royal Philharmonie Society
Music Awards zum Dirigenten des Jahres.
2016 erhielt er aus den Hdnden von Prince
Charles die Ehrendoktorwiirde des Royal
College of Music in London. 2020 wurde
Jurowski in Anerkennung seiner Titigkeit
als Kiinstlerischer Leiter des George-Enescu-
Festivals vom Rumaénischen Prisidenten
mit dem Kulturverdienstorden ausgezeichnet.
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Julia Fischer

Julia Fischer gehort schon seit 20 Jahren zur
Spitze der Geigenelite weltweit. Ihre kiinst-
lerische Vielfdltigkeit bringt sie auRerdem
als Pianistin, Kammermusikerin und Profes-
sorin zum Ausdruck. Als erste Kiinstlerin im
Bereich der klassischen Musik griindete sie
ihre eigene Musikplattform, den JF CLUB.

Mit drei Jahren erhielt die in Miinchen ge-
borene Tochter deutsch-slowakischer Eltern
den ersten Unterricht zunéchst auf der
Geige, kurz darauf begann ihre Mutter Viera
Fischer mit dem ersten Klavierunterricht.
Bereits im Alter von neun Jahren wurde
sie als Jungstudentin der renommierten
Geigenprofessorin Ana Chumachenco an die
Hochschule fiir Musik und Theater Miinchen
aufgenommen. 2011 tibernahm Julia Fischer
deren Nachfolge.

Julia Fischer spielt mit den groRen
Orchestern weltweit, ist aber nicht weniger
eine enthusiastische Kammermusikerin.
Das Julia Fischer Quartett mit ihren lang-
jihrigen Kammermusikpartnern Alexander
Sitkovetsky, Nils Monkemeyer und Benjamin
Nyffenegger ist im Januar 2022 wieder
auf Reisen. Im November 2021 geht sie auf
Rezitaltournee mit Yulianna Avdeeva.

2017 griindete Julia Fischer den JF CLUB,
ihre eigene Musikplattform, auf der ihre
neuen Aufnahmen exklusiv zu héren sind
und in dem sie mit eigenen Artikeln, Videos
oder auch bei personlichen Treffen Einblicke
in ihre Arbeit gibt. Damit schlégt sie einen
neuen Weg im Klassik-Markt ein. Als Limited
Edition erscheinen im August 2021 die Sona-
ten von Eugéne Ysaye in einer exklusiven JF
CLUB Edition bei Hénssler Classic auf Vinyl.

Zuvor brachte Julia Fischer zahlreiche CD-
und DVD-Aufnahmen zunéchst bei dem
Label Pentatone und dann bei Decca heraus.
Ihre Einspielungen stieRen auf hdchstes

Lob bei den international wegweisenden
Medien und wurden mit zahlreichen Aus-
zeichnungen bedacht, darunter der BBC Music
Magazine Award, der Choc der Monde de la
Musique, der Diapason d’Or de ’Année oder
der Preis der Deutschen Schallplattenkritik.

Das Unterrichten liegt Julia Fischer
besonders am Herzen. Es ist ihr ein grof3es
Bediirfnis etwas von dem weitergeben zu
konnen, was sie selbst als Kind erfahren
durfte. Im Sommer 2019 rief Julia Fischer
auRerdem die Kindersinfoniker ins Leben,
ein Orchester fiir Kinder im Alter von
6 bis 14 Jahren, das sie zusammen mit dem
Pianisten Henri Bonamy und dem Dirigenten
Johannes X. Schachtner leitet. RegelmaRig
gibt Julia Fischer zudem Meisterkurse bei
den Musikferien am Starnberger See.

Viele Auszeichnungen ehren die Kiinst-
lerin, so erhielt sie das Bundesverdienstkreuz
und Preise wie den international hoch an-
gesehenen Gramophone Award oder den
Deutschen Kulturpreis. Sie wurde in die Jahr-
hundert-Geiger-CD-Edition der Siiddeutschen
Zeitung aufgenommen.

Julia Fischer spielt auf einer Geige von
Giovanni Battista Guadagnini (1742)
sowie auf einer neuen Violine von Philipp
Augustin (2018).
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Es ist mir eine besondere Ehre,
erstmals in Bregenz mit den
Niirnberger Symponikern unter
der Leitung von Ari Rasilainen
konzertieren zu diirfen.

Dazu noch eines meiner Lieblings-
werke, die Rokoko-Variationen
von TschaikowskKi.

RAPHAELA GROMES
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Niirnberger Symphoniker
Ari Rasilainen — Leitung

Raphaela Gromes — Violoncello

Jean Sibelius (1865-1957)
Pohjolas Tochter, Sinfonische Fantasie op. 49 (1906)

Peter I. Tschaikowski (1840-1893)
Variationen tiber ein Rokoko-Thema fiir Violoncello
und Orchester A-Dur, op. 33

Moderato assai quasi Andante — Tema. Moderato semplice
Variation I: Tempo del tema

Variation II: Tempo del tema

Variation III: Andante

Variation IV: Allegro vivo

Variation V: Andante grazioso

Variation VI: Allegro moderato

Variation VII: Andante sostenuto

Variation VIII e Coda: Allegro moderato con anima

Peter I. Tschaikowski (1840-1893)
Andante cantabile fiir Violoncello und Streicher
(nach dem Streichquartett op. 11)

Kurt Atterberg (1887-1974)
Symphonie Nr. 3 op. 10 (Vastkustbilder)

Soldis (Sonnendunst)

Lento — Un poco pitt mosso — Molto tranquillo — Un poco piu

mosso — Lento

Sturm

Con fuoco (non troppo presto, largamente) — Pitt mosso —
Con fuoco (Tempo I) - () — A tempo I (un poco pit vivo) —
Piti mosso (molto) — Tempo I — Adagio molto tranquillo

Sommernacht
Adagio — Molto vivace — Pitt mosso — Pitt mosso sempre —
Tempo I - Tranquillo — Largamente — Lento

In den Norden fiihrt uns der finnische Dirigent

Ari Rasilainen in diesem Konzert mit den Niirnberger
Symphonikern: Mit Sibelius in ein Land der Sagen
und Mythen, wo eine G6ttin der Liifte an ihrem Spinn-
rad goldene Fiden spinnt und einen Helden verfiihrt.
Mit Tschaikowski in die Welt des Rokoko und der
prachtig verzierten Petersburger Palais, in denen eine
junge Cellistin einen fantasievollen Reigen anfiihrt.
SchlieRlich macht uns Ari Rasilainen mit dem hier-
zulande wahrscheinlich kaum bekannten schwedischen
Komponisten Kurt Atterberg bekannt: Seine dritte
Symphonie fingt die Stimmungen am Meer an der
Westkiiste Schwedens ein.
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Jean Sibelius
Pohjolas Tochter

Dem finnischen Nationalkomponisten Jean
Sibelius gelang es, die Natur, das Licht und
die Weite des Nordens in seiner Musik ein-
zufangen, und er ist eng verbunden mit der
finnischen Sagenwelt. Urspriinglich wollte
Sibelius Geiger werden und studierte an der
Hochschule in Helsinki Violine und Kompo-
sition. Spéter wechselte er nach Berlin und
Wien und nahm dort vor allem auch das
Musik- und Konzertleben intensiv in sich
auf. Als er 1892 nach Finnland zuriickkehrte,
erhielt er eine Stelle als Lehrer fiir Musik-
theorie, Komposition und Violine, spiter er-
moglichte es ihm eine Staatsrente, sich ganz
dem Komponieren zu widmen. Er engagierte
sich sehr in der nationalfinnischen Be-
wegung, die nach der Unabhédngigkeit von
Schweden und Russland strebte (diese wurde
erst 1917 erreicht). Musikalische Zeugnisse
davon sind die Karelia-Suite (1893), die
Tondichtung En Saga (1893, zweite Fassung
1902), die Suite Lemmink&inen (mit dem be-
liebten ,,Schwan von Tuonela“, 1893-97) und
die bekannte Tondichtung , Finlandia“, die zu
einer Art inoffizieller Nationalhymne wurde.
In diesen Werken behandelt er Stoffe aus
dem finnischen National-Epos ,Kalevala®“, das
Volksdichtung, Mythologie und Geschichte
verbindet. Tondichtungen, also Stiicke, die in
gewisser Weise eine Geschichte erzidhlen, und
Symphonien in der Tradition der Spitroman-
tik bilden den groften Teil seines Schaffens,
dazu kommen das Violinkonzert (1903/05)
und weitere kleinere Stiicke fiir Violine und
Orchester. Nach der Komposition seiner
siebten Symphonie (1918-24) und der Ton-
dichtung , Tapiola“ (1925/26) hérte er auf zu
komponieren und lebte, geplagt von Selbst-
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zweifeln, bis zu seinem Tod im hohen Alter
von 91 Jahren zuriickgezogen auf dem Land
in Jarvenpdd, wo heute noch ein Museum an
ihn erinnert.

In einer Stellungnahme aus dem Jahr
1934 schreibt Sibelius: ,Meine Symphonien
sind Musik, die als musikalischer Ausdruck
ohne jedwede literarische Grundlage erdacht
und ausgearbeitet worden ist. Ich bin kein
literarischer Musiker. Fiir mich fingt die
Musik dort an, wo das Wort aufhort. Eine
Szene kann in einem Gemadlde, ein Drama in
Worten ausgedriickt werden; eine Symphonie
soll zuerst und zuletzt Musik sein. Nattirlich
habe ich es erlebt, dass im Zusammenhang
mit einem musikalischen Satz, den ich
schrieb, sich mir innerlich ganz unfreiwillig
ein Bild aufdrdngte, aber das Samenkorn
und die Befruchtung meiner Symphonien
lagen im rein Musikalischen. Als ich sym-
phonische Dichtungen schrieb, war das Ver-
héltnis natiirlich anders. ,Tapiola‘, ,Pohjolas
Tochter*, ,Lemmink&inen‘ oder ,Der Schwan
von Tuonela‘ sind Eingebungen aus unserer
nationalen Dichtung, aber ich erhebe keinen
Anspruch darauf, dass sie als Symphonien zu
betrachten seien.”

Zu seiner Sinfonischen Fantasie (so der
Untertitel) ,,Pohjolas Tochter” op. 49 aus dem
Jahre 1906 wurde Sibelius, wie erwdhnt,
durch das finnische Nationalgedicht Kalevala
inspiriert. Beschrieben wird die Reise des
alten Barden und Helden Vdindmoinen ins
diistere Nordland Pohjola. Dieser Name kann
allerdings auch fiir den Gott der Liifte stehen,
dessen wunderschon anzuschauende Tochter
im Himmel mit ihrem Spinnrad goldene
Faden spinnt. Um sie zu gewinnen, muss der

Held unmégliche Aufgaben erfiillen, etwa,
indem er aus den Splittern ihrer Spindel ein
Schiff bauen soll. Viinimoéinen scheitert,
wird von Pohjolas Tochter ausgelacht und
kehrt wiitend zurtick.

In der glinzend instrumentierten Fantasie
kann man die Geschichte wunderbar nach-
vollziehen: Aus dunklem Beginn von tiefen
Streichern und Holzblédsern hebt sich das
Solocello als Erzdhler und Stimme des Barden.
Die Streicherstimmen geraten in Bewegung,
immer mehr Stimmen von Oboen, Englisch-
horn, Hérnern und Klarinetten werden dazu
gemischt, ein Reitrhythmus begleitet den
Helden auf seinem Weg ins mythische Land.
Als Gottin der Liifte wird Pohjolas Tochter
durch die Holzbldser, ihr Spinnrad durch die
Harfe charakterisiert. Die Motive des Helden
und der ihn verfithrenden Frau sind mitein-
ander verwandt, deutlich sind das eifrige
Bemiihen Vdindmoinens und das spottische
Geldchter der GoOttin herausgearbeitet. Auf
dem Ritt zurtick will sich der Held die Erinne-
rung an die Frau aus dem Herzen herausrei-
Ren - so eine Deutung fiir die emphatischen
Blechblidserakkorde. Das Stiick verlangsamt
sich, zuletzt erheben sich die Geigen in
silbrige Hohen, bevor die Schlusstakte die
Diisternis des Anfangs wiederaufgreifen.

Die Tondichtungen von Jean Sibelius
werden gerne mit den entsprechenden
Werken von Richard Strauss verglichen,
seine Klangfarben und seine Tonsprache ist
allerdings dunkler. Der Komponist selbst
brachte das Werk am 29. Dezember 1906
im Marinskij Theater in St. Petersburg mit
groRem Erfolg zur Urauffithrung.
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Peter Tschaikowski
Variationen uiber ein Rokoko-Thema
Andante Cantabile aus dem Streichquartett

Mit seinem 1. Klavierkonzert aus den Jahren
1874/75, dem Violinkonzert (1878), seinen
Balletten ,,Schwanensee” (1876), ,,Dornros-
chen® (1890) und ,Nussknacker“ (1892),

den drei letzten Symphonien und den Opern
~Eugen Onegin“ (1878) und ,,Pique Dame*
(1890) hat der russische Komponist Peter I.
Tschaikowski Werke geschaffen, die zu den
beliebtesten des 19. Jahrhunderts gehoren.
Zundchst war der im Jahre 1840 Geborene
als Jurist im Staatsdienst tdtig und wandte
sich erst ab 1863 im Studium am St. Peters-
burger Konservatorium bei Anton Rubin-
stein ganz der Musik zu. Im Gegensatz zu
den Komponistenkollegen des so genannten
~Michtigen Haufleins“ rund um Mussorgski
oder Borodin, die das urtiimlich Russische
in der Musik bevorzugten, orientierte sich
Tschaikowski an den Kompositionen des
Westens, wie er sie etwa bei Schumann oder
Brahms fand. So entwickelte er seine ur-
eigene, melodiose und oft leidenschaftlich
aufwallende Tonsprache, die zwischen west-
europdischer und slawischer Musikkultur
vermittelt. Nach seiner Studienzeit wurde
Tschaikowski gleich zum Lehrer fiir Musik-
theorie am Moskauer Konservatorium beru-
fen, seine eigenen Werke entstanden zum
Teil unter groRen Anstrengungen neben seiner
Lehrtatigkeit. Erst durch die Begegnung mit
seiner Gonnerin Nadeshda von Meck, einer
adeligen Witwe, die seine Kompositionen
verehrte und ihn finanziell unterstiitzte,
hatte Tschaikowski nach 1878 die Freiheit,
ohne weitere Lehrverpflichtungen zu kom-
ponieren. Auch Konzertreisen ins europdi-
sche Ausland als Dirigent konnte er durch
die Hilfe der ,,geliebten Freundin®“, wie er
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sie in den Briefen anspricht, unternehmen.
Der zum Teil durchaus vertraut wirkende
Briefwechsel der beiden Menschen, die sich
nie personlich sahen, aber sich in vielen
Briefen tiber Fragen der Musik austauschten,
gehort zu den interessantesten Dokumenten
der schwierigen Kiinstlerpersonlichkeit.
Denn der Komponist, der homosexuell ver-
anlagt war, fliichtete sich in eine katastro-
phal endende Ehe und war trotz seiner gro-
Ren Erfolge oft deprimiert. Wenige Wochen
nach der Urauffithrung seiner sechsten
Symphonie im Oktober 1893 starb er unter
nicht ganz gekldrten Umstdnden: Fiihrte
man friher die Cholera an, die er sich nach
dem Trinken von nicht abgekochtem Fluss-
wasser eingefangen habe, so weisen jiingere
Erkenntnisse aus frither nicht zugidnglichen
Quellen darauf hin, dass er Selbstmord
begangen hat oder auch wegen der allzu in-
timen Kontakte zu seinem Neffen Wladimir
Dawidow vergiftet oder zum Selbstmord
gezwungen worden sei.

Variationen tiber ein Rokoko-Thema fiir
Violoncello und Orchester A-Dur

Die Rokoko-Variationen entstammen jener
schwierigen Zeit Mitte der 1870er Jahre, als
der Komponist, vielleicht um seine Homo-
sexualitit zu verbergen, die Ehe mit einer
ihn bedringenden Studentin einging. Nach
drei Monaten floh er aus dieser Beziehung
und konnte am Genfer See Ruhe und
Inspiration finden. Zum Rokoko und zur
Zeit Mozarts schien Tschaikowski eine beson-
dere Verbindung zu haben: In seiner Suite
»Mozartiana® instrumentierte und bearbeitete

er vier einzelne Mozartsétze, in seiner Oper
,Pique Dame“ gibt es als Einschub auf einem
Fest eine Art Schiferspiel mit Rokoko-
Kosttimen. Auch die Variationen tiber ein
Rokoko-Thema fiir Violoncello und Orchester
aus dem Jahr 1876 wirken wie eine kleine
Flucht in eine vergangene Welt und sind fiir
den Cellisten Wilhelm Fitzenhagen geschrie-
ben. Der Cellist Jan Vogler sieht auferdem
eine Verbindung Tschaikowskis zu St. Peters-
burg und schreibt im Booklet zu seiner Neu-
einspielung: ,Nicht zuletzt die Auffithrungs-
praxis des 19. Jahrhunderts lehrt uns, das
Tschaikowski ganz sicher in einem stilisti-
schen Kontext komponierte und dass er in
seinem Stil vielleicht klassischer und klassi-
zistischer beeinflusst war, als wir es in der
Vergangenheit angenommen haben.

... Vor einigen Jahren entdeckte ich die
Heimatstadt Tschaikowskis fiir mich neu.
Was fiir eine beeindruckende Rokoko-Pracht:
die wunderschonen Palais stehen wie auf-
gereiht am Flussufer und inspirieren jeden
Besucher. Was, wenn Tschaikowski sich von
der Rokoko-Architektur seiner Heimatstadt
zu seinen Variationen inspirieren lief3?

Was, wenn all die Verzierungen und verspiel-
ten Floskeln dieses Werkes Ankldnge an die
eleganten Mobel, die gewundenen Fassaden-
Linien oder den galanten Stil der héfischen
Kleider dieser Zeit wiren?“

Wenige Einleitungstakte des Orchesters
bereiten den Boden fiir ein galantes Thema
im Geiste Mozarts. Nach Art der klassischen
Charaktervariationen bietet sich der Solistin
die Gelegenheit, dieses Thema in sieben
Variationen immer mehr auszuschmiicken,
traumtinzerisch, fantasievoll, durchaus

virtuos, aber auch melancholisch verschattet.
Das Orchester ist Partner, kommentiert,
verstiarkt die Solistin, {ibt sich aber auch in
Zuriickhaltung. Eine ausgeschriebene (also
nicht improvisierte) Solokadenz ist Teil der
fiinften Variation, bevor eine besinnliche
Moll-Variation und eine funkelnde Schluss-
runde beeindrucken. Neben den berithmten
Solokonzerten TschaikowsKkis fiir Klavier und
fiir Violine nehmen die Rokoko-Variationen,
auch an Beliebtheit fiir die Cellisten, den
gleichen Rang ein.

Andante cantabile

Dieses trdumerische Stiick entstammt ur-
spriinglich dem ersten Streichquartett op. 11
aus dem Jahr 1871, Tschaikowski 16ste es als
Einzelsatz in einer Bearbeitung fiir Violon-
cello und Streichorchester bzw. Klavier aus
dem Quartett heraus. Die Melodie des ersten
Teils ist ein russisches Volkslied, im Mittel-
teil bezaubert im Original ein feinsinniger,
zart begleiteter Dialog zwischen Violine und
Violoncello. Doch die sehnstiichtige Melodie
passt auch hervorragend fiir diese Romanze
fiir Violoncello solo und Streicherbegleitung.
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Kurt Atterberg
Symphonic Nr. 3

Kurt Atterberg kam 1887 in Goteborg zur
Welt, sein Vater war Ingenieur und Erfinder,
sein GroRvater ein beriihmter Opernsinger.
Als 15-Jahriger begann er mit dem Cellospiel
und schuf erste Kompositionen. Fiir kurze
Zeit nahm er Kompositionsunterricht am
Stockholmer Konservatorium, verkehrte in
Musikerkreisen und komponierte ein erstes
Streichquartett. Sein eigentliches Studium
absolvierte er allerdings an der Technischen
Hochschule in Stockholm, er arbeitete von
1912 bis 1968, also bis zu seinem 81. Lebens-
jahr, am Koniglichen Patentamt. Dazu wirkte
er als Dirigent seiner eigenen Werke in
Schweden und im Ausland (etwa mehrfach
bei den Berliner Philharmonikern), er griin-
dete und leitete die Vereinigung schwedischer
Komponist:innen und war fast 40 Jahre lang
Musikkritiker einer Stockholmer Zeitung.
In erster Ehe war er mit einer Pianistin
verheiratet.

Zusammen mit Ture Rangstrom war
Atterberg der fithrende Tonsetzer der zweiten
Generation schwedischer Spitromantiker
und damit mit diesem zusammen gleichsam
Fortsetzer der durch Wilhelm Peterson-
Berger, Wilhelm Stenhammar und Hugo
Alfvén begriindeten Tradition. Wihrend
seine fiinf Opern in Vergessenheit gerieten,
sind seine neun Symphonien wieder hiufiger
zu horen. Ari Rasilainen, der Dirigent dieses
Konzerts, setzt sich immer wieder fiir seine
Werke ein und hat die Symphonien auf
CD eingespielt. Besonderen Ruhm erlangte
Atterbergs sechste Symphonie, mit der er
den Internationalen Schubert-Wettbewerb
1928 der Schallplattenfirma Columbia zum
100. Todestag Franz Schuberts gewann und
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die seitdem den Titel ,Dollarsinfonie” trigt
(die ausgelobte Primie betrug 10.000 US-$).
Die ,Bilder der Westkiiste“, komponiert
1914/16, sind farbige Tongemaélde voller
Leuchtkraft und Naturstimmungen, der
Mittelsatz zeichnet einen dramatisch aufge-
wiihlten Sturm nach. Kurt Atterberg war im
Juli 1914 mit seiner Familie in den Schéren-
inseln nordlich von Goteborg in Ferien.

Das Gebiet lag die ganze Zeit iiber unter
einer heillen Dunstglocke: Diese Atmosphére
hat Atterberg im ersten Satz ,Sonnendunst®
eingefangen mit einem Motiv in den tiefen
Streichern, das von der Harfe und einem
hellen Celestaklang akzentuiert wird. Es
scheint eine driickende Stimmung zu
herrschen, Bldserstimmen von Englischhorn
und Oboe erzdhlen von Sehnsucht und
Seufzern, vielleicht auch von Meeresstille
und Vogelrufen. Kurz baumt sich die Musik
auf, bevor die lastende Atmosphire wieder
liberwiegt. Als Atterberg diesen Satz in
Goteborg zur Urauffithrung brachte, wollte
er danach ein Gegenstiick dazu schaffen:
Am 22. Juni 1915 war ,,Sturm*® abgeschlossen,
ein aufgepeitschtes, dramatisches Stiick
mit Schlagwerkexplosionen und treibenden
Rhythmen. Im Mittelteil gibt es Momente
der Ruhe und Sicherheit, dargestellt in
Instrumentalsoli und Volksweisen, der
Betrachter befindet sich in einem ruhigeren
Fjord, umgeben vom aufgewiihlten Meer.
Die poetischen Einschiibe wirken so, als
tdten sich Sonnenfenster am stiirmischen
Himmel auf. Wieder kam Atterberg bei der
Urauffithrung dieses Satzes der Gedanke,
noch einen dritten Teil zu komponieren und
zu einer dreisitzigen Symphonie zusammen-

zufithren. Im Kommentar zu einer CD-Ein-
spielung heil3t es: ,Im Mai 1916 mietete die
Familie Atterberg abermals ein Ferienhaus
in der Ndhe von Lysekil. Aus diesem Aufent-
halt erwuchs das dritte Bild. Die glithenden
Himmelsfarben der Sommerddmmerung
verblassen gen Mitternacht. Die Luft verharrt
in absoluter Stille. Im Nordosten beginnt
der Himmel wieder zu leuchten, eine Brise
kommt auf, die Sonne erhebt sich majes-
titisch tiber die Berge — zunichst in kalten
Farben, dann immer wirmer. In diesem
Moment, im einleitenden Adagio des dritten
Bildes, haben die Horer:innen die seltene Ge-
legenheit, eine Altfldte zu héren. Das Morgen-
grauen schwillt zu einer Hymne an, aber
das Bild, und damit die dritte Sinfonie, endet
pianissimo.” Diese ,Sommernacht” beginnt
in friedlicher Stille, nur einzelne Stimmen
durchbrechen die Ruhe. In einem hymnischen
Aufschwung gibt es einen breiten Strom
von Melodien und starken Emotionen, kraft-
voll und poetisch instrumentiert. (Ein Kom-
mentator sieht/hort den Flug eines Albatros
...) Solobldser erheben sich, majestdtische
Themen schwingen sich zu einem weiteren
Hohepunkt empor, bevor die Musik ganz
verkldrt mit der Harfe ausklingt.

Auch wenn wir hier am Bodensee nicht die
hellen Nichte Skandinaviens genieRen — von
Stiirmen und Sonnenauf- und -untergidngen
verstehen auch wir etwas!



Niirnberger Symphoniker

Kiinstlerische Qualitédt und stilistische Band-
breite sind die Markenzeichen der Niirnberger
Symphoniker. Seit ihrer Griindung 1946
begeistern sie ihr Publikum mit zahlreichen
Musikstilen: Oper, Operette, Oratorium,
Film und vor allem das Symphoniekonzert.
An die 200.000 Menschen geniefRen pro
Saison die rund 100 Auftritte der Niirnberger
Symphoniker. Bei den Symphonischen Kon-
zerten in der Niirnberger Meistersingerhalle
liegt der Schwerpunkt auf dem klassisch-
romantischen Repertoire. Im hauseigenen
Musiksaal in der Kongresshalle widmen sie
sich spannenden genreiibergreifenden
Projekten aus Pop, Jazz, Film und Literatur.

Gesellschaftliches Engagement fiir
klassische Musik

Junge Menschen fiir die klassische Musik

zu gewinnen, liegt den Niirnberger Sym-
phonikern besonders am Herzen. Dafiir
engagieren sie sich mit altersgerechten und
interaktiven Projekten und Konzerten. So
sitzen bei den Kooperationskonzerten mit
MUBIKIN (Musikalische Bildung fiir Kinder
und Jugendliche in Niirnberg) die Kleinsten
neben den Orchesterprofis. Bei der Koope-
ration mit dem Forderprogramm Klasse.
Im.Puls diirfen Jugendliche sogar gemeinsam
mit ihnen auf der Bithne musizieren.
~Symphoniker im Klassenzimmer* heif3t das
Projekt, bei dem Musiker:innen in die Schule
oder in den Kindergarten gehen und ihre In-
strumente vorstellen. Neue Konzertformate
wie Angebote fiir Menschen mit Demenz oder
genrelibergreifende Produktionen mit Jazz-
und Popmusik runden das Engagement ab.
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International anerkanntes Symphonie-
orchester mit auflergewéhnlichen
Dirigenten

Seit der Griindung der Nirnberger Sympho-
niker haben namhafte Dirigent:innen den
Takt vorgegeben. Einer davon ist der gleicher-
mallen brillante wie charismatische Brite
Alexander Shelley. Er fiihrte in seiner bis
zum Sommer 2017 dauernden achtjihrigen
Tatigkeit als Chefdirigent das Orchester zu
neuen Hoéhen und zu einer auRergew6hn-
lichen Beliebtheit. Ab der Saison 201819 hat
der international von Publikum und Presse
gefeierte Nachwuchsstar Kahchun Wong die
Stabfiihrung ibernommen. Das Orchester
bewegt sich auch auf internationalem Parkett.
Weltstars wie Cecilia Bartoli, Cheryl Studer,
Edita Gruberova und José Carreras musizier-
ten bereits mit ihnen.

Intendant fiir konstante und gelungene
Entwicklung

Seit 2003 ist Professor Lucius A. Hemmer
Intendant der Niirnberger Symphoniker.
Unter seiner Leitung gewann das Orchester
deutlich an Profil. Er baute das musikalische
Angebot aus und schaffte gleichzeitig eine
erfolgreiche Balance zwischen hochstem
Qualitdtsanspruch und erfolgreicher Pub-
likumsorientierung. Diese Neuausrichtung
fithrt das Ensemble auch regelmiRig zu
internationalen Gastspielen in Wien, Prag,
Mailand, Japan oder nach China. Zuletzt
gingen die Niirnberger Symphoniker auf
eine erfolgreiche Gastspielreise nach
Singapur, der Heimat ihres Chefdirigenten.
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Ari Rasilainen

Ari Rasilainen gilt heute als einer der heraus-
ragenden Dirigenten seiner Generation.
Er studierte in der renommierten Dirigenten-
klasse von Jorma Panula an der Sibelius-
Akademie in Helsinki sowie bei Arvid Jansons
(Dirigieren) und Aleksander Labko (Violine)
in Berlin.

Vor seiner Tatigkeit als Dirigent spielte
Ari Rasilainen im Finnischen Radio-Sinfonie-
Orchester und war von 1980 bis 1986 Stimm-
fithrer der 2. Violinen im Helsinki Philhar-
monic Orchestra. Weiterhin trat er als Solist
sowie als Kammermusiker auf, wobei die
Kammermusik auch heute noch zu seinen
Leidenschaften zdhlt. Von 1985 bis 1989 war
Ari Rasilainen Chefdirigent des Lappeenran-
ta City Orchestra (Finnland), anschlieRend
bis 1994 Principal Guest Conductor des
Tampere Philharmonic Orchestra und von
1994 bis 2002 Chefdirigent des Norwegischen
Radioorchesters Oslo. 1994 bis 1998 iiber-
nahm er diese Position auch bei der Jyvdskylda
Sinfonia (Finnland). Ebenfalls als Chefdirigent
leitete er von 1999 bis 2004 die Sinfonietta
im finnischen Pori. Von 2002 bis 2009 war
er Generalmusikdirektor der Deutschen
Staatsphilharmonie Rheinland-Pfalz. Dariiber
hinaus arbeitet er regelmdRig mit weiteren
bedeutenden Orchestern in Europa und
Nordamerika. Das Aalborg Symfoniorkester
hat Ari Rasilainen ab der Saison 2002/03 zum
Stdandigen Gastdirigenten gewdhlt. An der
finnischen Nationaloper in Helsinki dirigierte
er u.a. Lohengrin, Die Zauberflote und
Tosca, beim Opera Festival im finnischen
Savonlinna iibernahm er 2005 die Leitung
von Sallinens Oper Der Reitersmann.

Seit 1995 hat Ari Rasilainen auch pddago-
gisch seine Kenntnisse im Dirigieren weiter-
gegeben, indem er entweder zusammen
mit Jorma Panula oder aber auch allein
zahlreiche Dirigier-Kurse geleitet hat. Mit
wichtigen deutschen Radio-Sinfonieorches-
tern, u.a. dem Rundfunk-Sinfonieorchester
Berlin, dem hr-Sinfonieorchester, dem
Radio-Sinfonieorchester Stuttgart des SWR,
dem MDR-Sinfonieorchester Leipzig, der
NDR Radiophilharmonie Hannover und dem
WDR Rundfunkorchester Koln hat er intensiv
zusammengearbeitet.

Er arbeitet mit Solist:innen wie Lucia
Aliberti, Juliane Banse, Claudio Bohorquez,
Montserrat Caballé, José Carreras, Julia
Fischer, Andrej Gavrilov, Hilary Hahn, Nigel
Kennedy, Shlomo Mintz, Daniel Miiller-
Schott, Johannes Moser, Olli Mustonen,
Grigory Sokolov, Christian Tetzlaff, Arcadi
Volodos, Frank-Peter Zimmerman und
Nikolaj Znaider.

Zahlreiche CD-Einspielungen unterstreichen
die Vielfalt seiner kiinstlerischen Arbeit.
Dabei kann Ari Rasilainen auf eine erfolg-
reiche Zusammenarbeit mit verschiedenen
Labels zurtickblicken. Insgesamt wurden
unter seiner musikalischen Leitung bisher
iiber fiinfzig Tontriger eingespielt, darunter
Aufnahmen von Jean Sibelius, Edward
Grieg, Carl Nielsen, Aulis Sallinen, Christian
Sinding, Kurt Atterberg und Natanael Berg.
Sowie das 1. Cellokonzert von Saint-Saéns
mit Sol Gabetta.
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Raphaela Gromes

»(...) immer wieder Momente reiner Poesie.“

Hochvirtuos und schwungvoll, leidenschaft-
lich und technisch brillant, vielseitig und
charmant - kaum ein Cellist begeistert

sein Publikum wie Raphaela Gromes. Ob als
Solistin mit Orchester, bei Kammermusik
im Duo oder gemeinsam mit einem Bldser-
quartett, die junge Cellistin zieht stets mit
ihrem gleichzeitig fantastisch anspruchs-
vollen wie auRergewohnlich leichtfiiRigen
Spiel in den Bann.

Uniibersehbar ist auch ihre mitreiende
Spielfreude, die sich sofort auf ihr Publikum
iibertrdgt. ,Mit dem ersten Ton stellt sie
eine ungeheure Intimitét her, ihr Spiel ist
vom Fleck weg sehr personlich, nichts wirkt
gemacht”, beschreibt die ,,Stiddeutsche
Zeitung® ihren Auftritt mit den Miinchner
Symphonikern 2018. ,Mit leicht heiserem
Celloton erzdhlt sie die Musik, empfindet
sie. (...) Gromes begeistert mit ihrer Freude,
paart eine gesunde Erdigkeit mit federleich-
ten Ausfliigen. In der ersten Kadenz probiert
sie ein paar interessante Dissonanzen aus,
verwirft sie, prasentiert dann ganz locker
stupende Virtuositdt, kehrt zur Klangexegese
zuriick und schafft immer wieder Momente
reiner Poesie.“

Raphaela Gromes’ Auftritte mit ihrem
Klavierpartner Julian Riem werden als per-
fekte Duette gefeiert: ,Tatsdchlich definieren
die beiden das instrumentale Duettieren auf
ihre Weise neu: Gromes und Riem machen
Kammermusik auf symbiotische Art“,
schwdrmt ,.Die Presse” nach ihrem Debiit im
Wiener Konzerthaus.
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Neben ihrem festen Duo-Partner Julian Riem
zdhlen auch Christian Altenburger, Isabelle
von Keulen, Alexander Lubimov, Patrick
Demenga und Mischa Maisky zu Gromes’
Kammermusikpartnern.

Im Herbst 2017 erschien mit ,,Serenata
Italiana“ ihr vielbeachtetes, erstes Album
als Exklusivkiinstlerin bei SONY. Thre zweite
SONY-CD ,,Hommage a Rossini“, die im
November 2018 erschien, und ihre dritte im
Mai 2019 verdffentlichte CD mit dem Titel
»Offenbach” zum 200. Geburtstag des
Komponisten waren unter den Top Ten der
Klassikcharts und ernteten grofRes Lob bei
der Presse. ,Richard Strauss — Cello Sonatas“
ist das vierte Album mit ihrem Duo-Partner
Julian Riem, das im Februar 2020 erschien.
Mit der Urfassung der Strauss-Sonate op. 6
prasentiert Raphaela Gromes wie auch in
ihren vorherigen Alben eine Weltersteinspie-
lung. Auf ihrer aktuellen CD vom Oktober
2020 mit dem Rundfunk-Sinfonieorchester
Berlin unter Nicholas Carter sind Cello-
konzerte von Schumann, Klengel (Welterst-
einspielung) und die Strauss Romanze zu
horen.

Raphaela Gromes ist Kulturbotschafterin der
SOS-Kinderdorfer weltweit.
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Abonnement und Einzelkarten

Abbonnementverkauf

Kat. 1 - EUR 355
Kat. 2 - EUR 300
Kat. 3 - EUR 250
Kat. 4 - EUR 200
Kat. 5 - EUR 180

Jugendliche und Studierende bis 27 Jahre — ab EUR 102

Alle Abonnementkonzerte finden im Festspielhaus Bregenz statt.
Erhéltlich bei Bregenz Tourismus & Stadtmarketing GmbH,
Rathausstr. 35a, 6900 Bregenz, T + 5574 4080, tourismus@bregenz.at

Einzelkartenverkauf

Der Einzelkartenverkauf startet ab 13. September 2021 bei Bregenz
Tourismus & Stadtmarketing GmbH und events-vorarlberg.at

Die ErmiRigung fiir O1-Clubmitglieder gilt nur fiir Einzelkarten
(nicht fir Sonderkonzerte)

Jede Eintrittskarte und Abonnementkarte inkludiert die Garderoben-

gebiihr, das Abendprogrammbheft, die Einfithrung sowie die Hin- und
Riickfahrt mit dem Verkehrsverbund Vorarlberg.

14.10.21 | 25.11.21 | 21.1.22 | 19.3.22 | 29.3.22 | 30.4.22

Kat. 1 66,—- 76, 76,—- 65,- 76, 67,—-
Kat. 2 52, 68,—- 68,—- 52,—- 68,—- 52,-
Kat. 3 45,- 55,- 55,- 45,—- 55,- 45,-
Kat. 4 34, 42,— 42,- 40,- 42, 40,-

Kat. 5 32,— 38,- 38,- 35,- 38,- 35,-
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Landeshauptstadt Bregenz

Abteilung Kulturservice und Veranstaltungen
Bergmannstrasse 6, 6900 Bregenz

+43 5574 410 1511, kultur@bregenz.at

Konzeption und Programmplanung: Mag. Judith Reichart
Projektmanagement: Petra Buchmann
Ticketing: Selma Dunser

Texte:
Vivaldi | Mozart: Prof. Anna Mika

Prokofjew | Schostakowitsch | Rachmaninoff | Stevenson:
Dr. Silvia Thurner

Sibelius | Tschaikowski | Atterberg | Korngold |
Haydn | Mussorgski: Katharina von Glasenapp, M. A.

Titelbild: Henry Dick

Gestaltung: Sagenvier DesignKommunikation, Dornbirn
Druck: Hecht Druck, Hard
Dank an: Dr. Wolfgang Fetz

Termin- und Programmanderungen vorbehalten.
Bild- und Tonaufnahmen des Konzerts sind nicht gestattet.
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