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Leistung ist
kein Zufall,

sondern
Vermégen

Dauerhaft und insbesondere in schwierigen Marktphasen ist nur erfolgreich,
wer das Vermogen besitzt, passende Anlagekonzepte zu entwickeln — und
immer wieder zu iiberdenken. Sie diszipliniert zu verfolgen und dabei fle-
xibel zu reagieren. Risiken zu vermeiden und bewusst einzugehen. Kurz:

marktunabhingige und risikoeffiziente Anlagekonzepte anbieten zu kénnen.

Auf diese Weise wird aus unserem Vermégen Thr Vermégen.

GEMEINSAM VERMOGEN

www.oppenheim.de

» GRUSSWORT

Liebe Freundinnen und Freunde der Musik,
,Ohne Musik wére das Leben ein Irrtum.

Friedrich Nietzsche wusste um den Wert der Musik flir unser Leben, denn
ihr verdanken wir ein grofRes Stiick Lebensfreude. Und diese Lebensfreude
vermittelt uns alljghrlich das internationale Musikfestival WestfalenClassics.

WestfalenClassics — das Musikfest der Sinne — begeistert Jahr fiir Jahr
Gaste von nah und fern an faszinierenden Spielorten in Westfalen. So hat
sich das Festival inzwischen zu einem bekannten Kulturereignis weit tiber
die Landesgrenzen hinaus entwickelt. Auch in diesem Jahr ist es Intendant
Professor Gernot Stimuth mit einer exzellenten Auswahl von Musik und
Kunstlern gelungen, das Festival erneut zu einem Musikevent der Meister-
klasse werden zu lassen.

Gerne habe ich die Schirmherrschaft fiir die WestfalenClassics 2013 ber-
nommen und wiinsche den zahlreichen Besucherinnen und Besuchern
unendlichen Musikgenuss im historischen Ambiente ausgewdahlter west-
falischer Schlésser und Kirchen.

Eckhard Uhlenberg
1. Vizeprésident des Landtags
Nordrhein-Westfalen
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» WILLKOMMEN

Liebe Freunde von WestfalenClassics,
verehrtes Publikum,

wie alljahrlich im September, so auch in diesem Jahr, begeben wir uns im
doppelten Wortsinn auf eine musikalische Reise. Zwischen Warstein, Lipp-
stadt, Geseke, Eringerfeld, Holthausen, Soest und Koértlinghausen werden
unsere Musiker fur Sie unterwegs sein.

Eine Reise ist auch unser aktuelles Programm — eine musikalische Reise
durch Europa. Als neues Mitglied unserer Staatengemeinschaft wird Kro-
atien einerseits durch die Anwesenheit der Cellistin Jelena Ocic und des
Pianisten Srdjan Caldarovic, andererseits durch kroatische Musik prasent
sein.

In der Soester Hohnekirche werden wir Benjamin Britten, Giuseppe Verdi
und Richard Wagner, die Jubilare des Jahres 2013, ehren. Sie erleben die
kammermusikalische Seite dieser Musiktitanen.

Insbesondere freue ich mich dartiber, gemeinsam mit Nazila Bawandi zu
musizieren. Frankreich wird unser Schwerpunkt im Fackellichtkonzert sein.
Lieder und instrumentale Kostbarkeiten begegnen uns in der unvergleich-
lichen, intimen Schonheit von SchloR Koértlinghausen.

Wenn Sie langjahrige Besucher unseres Festivals sind, werden Sie einige
bekannte, aber auch neue Gesichter entdecken. Auch in diesem Jahr fér-
dern wir junge Talente, indem wir sie in die Ensembles integrieren und
ihnen anspruchsvolle musikalische Aufgaben stellen.

Ich freue mich auf Sie.

lhr Prof. Gernot SiiBmuth
Intendant




» EROFFNUNGSKONZERT - K1

Fr. 20.09. - 19:30 Uhr - Elisabethkirche Warstein
~Europdischer Genius*

Boris Papandopulo (1906-1991)
Kammerkonzert fiir Violine und Blaserquintett
Allegro con brio
Adagio
Presto

Franz Liszt (1811-1886)
~Invocation” aus ,,Harmonies poétiques et religieuses” fiir Klavier

Franz Liszt
Sonate h-Moll fiir Klavier

- Pause -

Felix Mendelssohn Bartholdy (1809-1847)
Streichquartett D-Dur op. 44/1
(Bearbeitung fur Blaserquintett von UIf-Guido Schéfer)
Molto allegro vivace
Menuetto: Un poco allegretto
Andante espressivo ma con moto
Presto con brio

Ma'alot Quintett
Stephanie Winker Fléte
Christian Wetzel Oboe
Ulf-Guido Schafer Klarinette
Volker Tessmann Fagott
Sibylle Mahni Horn

Gernot SiiBmuth Violine
Srdjan Caldarovic Klavier

Ohne Fantasie keine Kunst. Franz Liszt

» ,Das Genie ist die Macht, Gott der menschlichen Seele zu offenbaren”,
sagt Franz Liszt. Doch Missionare haben es nicht immer leicht — auch die GENIUS
der Seele nicht. ,,Genius" ist ein komplexer Begriff, der das Anderssein des
Einzelnen gegenlber Vielen beschreibt: den Ausnahmezustand. Wen die

Zeitgenossen als Genie bezeichnen, der kann zwar vielleicht auf Bewunde-

EUROPAISCHER

rung hoffen, kaum aber auf Verstdndnis. Die Nachwelt erst entscheidet
Uber Sein oder Nichtsein und flicht dem Genie Kranze. Genies sind ihrer
Zeit voraus, sie kultivieren Gedanken und Kunstwerke, mit denen der
Durchschnitt nicht gerechnet hat. Was heute etwa als geniale Komposi-
tion gilt, hat fur den Schépfer nicht selten innere und duBere ZerreiBpro-
ben bedeutet. Auch dafiir sollte ein waches Bewusstsein erhalten bleiben.

» Boris Papandopulo kann aufgrund der integrativen Kraft seiner Werke BORIS

wie auch seiner Verdienste um das kulturelle Leben seiner Heimat als einer PAPANDOPULO
der bedeutendsten kroatischen Musiker des 20. Jahrhunderts gelten. Ge-
boren wurde er 1906 in Honnef am Rhein, doch Papandopulos Leben
umfasst im Anschluss an seine Studienzeit in Zagreb und Wien eine Viel-
zahl bedeutender Positionen im kroatischen Musikleben. So war er ab
1935 Chorleiter und Dirigent der Oper in Split, ab 1946 Dirigent und In-
tendant in Rijeka, 1940 bis 1945 Chorleiter des Rundfunkorchesters in
Zagreb sowie parallel Intendant der dortigen Oper und schlieBlich Diri-
gent an der Oper in Sarajewo. Parallel entstanden tiber 400 Kompositio-
nen unterschiedlichster Gattungen — von Kammer- und Orchestermusik
bis hin zur groBen Oper.

Boris Papandopulo
Portrait von Tatjana
Kostanjevic




FRANZ
LISZT

Auf ebenso horenswerte wie technisch anspruchsvolle Weise verbindet
Papandopulos Musik Elemente der kroatischen Volksmusik, gelegentlich
auch des Jazz und des Schlagers, mit moderner Zwolftontechnik sowie mit
oft hochsten Anforderungen an die Virtuositat der Ausfuhrenden. So liegt
ihr besonderer Reiz — ja ihr genialer Zug — im gewagten Miteinander stilis-
tischer Gegensatze, die in Dialog und Reibung zueinander gesetzt werden
und dabei ungeahnte Reize entfalten. Die Melange aus romantischen und
gemaRigt modernen Stilelementen, aus Lyrik und Humor, macht Papando-
pulos Musik dabei stets zu einer Entdeckung von besonderer Faszination.

» Maurice Ravel fragt: ,Welche Méangel in Liszts ganzem Werk sind uns
denn so wichtig? Sind nicht gentigend Starken in dem tumultudsen, sie-
denden, ungeheuren und groRartigen Chaos musikalischer Materie, aus
dem mehrere Generationen bertihmter Komponisten schopften? Um auf-
richtig zu sein: in hohem Grade verdankt Wagner gerade diesen Mangeln
seine deklamatorische Vehemenz, Strauss seinen Uber-Enthusiasmus,
Franck seine weitschweifige Erhabenheit, die russische Seele das bisweilen
Grell-Pittoreske, die zeitgendssische franzdsische Schule die ungemeine
Koketterie ihrer harmonischen Anmut. Aber verdanken diese einander so
undhnlichen Autoren nicht gerade das Beste ihrer Qualitaten der wahr-
haft Gberreichen musikalischen Freigiebigkeit ihres groRen Vorldufers?*

Bedeutsam flr den genialischen Zug also ist: das AnstoBen, das Quer-
denken, das Initiieren und das Vorwegnehmen. Irrtimer nicht ausgeschlos-
sen — hat doch Genie nicht zwingend mit Vollendung zu tun! Gerade bei
Liszt ist tatsdchlich der Zwiespalt augenfallig: die ungeheure Vielfalt der
Einfliisse, die in sein Schaffen einflossen, das Verschmelzen widerspriich-
lichster Elemente zu extrem ausdrucksstarker Musik — dann aber auch das
Zerrissene im Werk dieses Weltbiirgers und Heimatlosen, dieses Glauben-
den und Zweifelnden. Liszt war der Schmelztiegel seiner Zeit und zugleich
Kern und Ursprung der Moderne — wie sollte das gehen ohne Spannungen
bis zum Zerbersten?

Das Klavier war Liszts ureigenes Ausdrucksmittel — sein Sprachrohr,
Stimme seiner Seele. Vom Virtuosen und Salonléwen mauserte, ja lduterte
er sich zum Ideenkuinstler, und so stehen die Harmonies poétiques et reli-
gieuses 1847 am Scheideweg zwischen dem , unausgesetzten Widerkdu-
en" als ,widerlicher Notwendigkeit in dem Virtuosenberufe” und Liszts
Sesshaftigkeit im provinziellen Weimar, der Konzentration auf neue, auch
innere Werte. Die Harmonies markieren zugleich den Anfang der komple-
xen, doch Uber viele Jahre kiinstlerisch wie intellektuell inspirierenden und
herausfordernden Beziehung Liszts zur Flrstin Carolyne von Sayn-Witt-

genstein, auf deren Landsitz in Woronince der Zyklus entstand. Mit /nvo-
cation hebt die Folge von zehn religiés inspirierten, spiirbar suchenden
Solostlicken an — spirituelle Musik, jenseitsorientiert, bisweilen ekstatisch,
in schillernden Wellen von miachtiger Klangfulle. Ein Bekenntniswerk!

» Die h-Moll-Sonate, Liszts vielleicht beriihmteste Komposition fiir Klavier — (etpes:
Solo, hat ihre Urspriinge im Jahr 1849, vollendet wurde sie 1853. Zugeeig- H-MOLL
net hat er das Werk Robert Schumann — Antwort sicher auf dessen Wid-

mung seiner C-Dur-Fantasie an Liszt (1836), doch zweifellos macht das

Geflihl der Verbundenheit zwischen beiden weit mehr aus, namlich: Ver-
wandtschaft im Geiste, Aufbruch in neue Regionen kiinstlerischen Aus-
drucks, Unverstandnis der Zeitgenossen. Und letztlich auch die ZerreiB-
probe des Individuums — des Einsamen — zwischen Genie und Wahnsinn,
wird doch die Tonart h-Moll traditionell mit Dunkelheit und Tod assoziiert.
Beethoven soll sie die ,,schwarze Tonart" genannt haben, und zweifellos
steht auch Tschaikowskys todesnahe Pathétique nicht zufallig in h-Moll.

Liszts h-Moll-Sonate ist ein hochvirtuoses und zugleich sperriges Werk,
ein harmonisches wie formales Abenteuer an der Schwelle zur Moderne.
Sonate ist sie nicht im klassisch-ro-
mantischen Sinne; vielmehr scheint
die traditionelle Form Liszt eher als
Sprungbrett zu dienen, zugleich als
Schutz vor dem eigenen Abheben,
dem Sich-Verlieren. Und so ist die
Gliederung des einsadtzigen Werks
mehrschichtig: ein individuell ge-
formter Sonatensatz, gebettet in
eine Art zyklisch verknupfter Vier-
teiligkeit.

Liszts Opus magnum beginnt
und endet tastend. Als Rahmen
fungiert eine dustere, piano zu
spielende Tonleiter, Gber die die
Musik quasi aus dem Dunkel her-
vordringt und letztlich wieder ins
Dunkel hinabsteigt. Dazwischen

Der junge Liszt
Portrait von Henri
Lehmann, 1839




FELIX

MENDELSSOHN

pulsiert das Leben, es tiirmen sich Klangmassen, ballen sich Akkorde, wer-
den Kdmpfe ausgefochten und Triumphe erlebt, unterbrochen jedoch im-
mer wieder von Momenten tiefer Kontemplation und betérender klang-
licher Transparenz.

Das dynamische Eingangsmotiv in D-Dur, gewissermalen der Ursprung
alles Folgenden, sowie das energetische ,Hammerschlag-Motiv* mogen
durchaus als Reminiszenzen an die Klassik, an den spdten Beethoven vor
allem, gelten; das choralartige Grandioso-Hauptthema dagegen tént hoch-
romantisch, Hommage an Schumannsche Intensitdt, wéhrend die expres-
sive — ja gelegentlich fast expressionistische — Flille der Komposition weit
in die Zukunft der (Klavier-)Musik vorausweist. Sich in diesem Panorama
nicht zu verlieren, bedeutet keine geringe Herausforderung fur jeden In-
terpreten, dessen Spiel Vernunft und MaB ebenso verlangt wie das Ein-
lassen auf Lisztsche Visionen.

» Als Genie, ja als , Universalgenie” wird auch Felix Mendelssohn-Bar-
tholdy gefeiert, der schon als kiinstlerisch frihreifer Junge eigene Kom-
positionen zu den musikalischen Soireen im birgerlichen Hause der Eltern
beisteuerte, der aber auch tber das Musikalische hinaus eine in der Tat
universelle Bildung erfuhr. Dass die Kunst letztlich dominierte und gar zum
Beruf wurde — die Eltern Mendelssohn hatten das zweifellos nicht geplant.
Doch das junge Genie ging seine Wege, im Vergleich zu manch anderem
relativ unbehelligt und unbeschadet, von den Zeitgenossen als Mensch
wie als Musiker hochgeschatzt — eine integrative Personlichkeit in mancher
Hinsicht. Genial ja, genialisch kaum. Mendelssohn starb jung, und so stellt
sich einmal mehr die Frage, welche Wege die Kunst dieses Hochbegabten
noch hatte nehmen kénnen.

Die Musik und insbesondere das intime kammermusikalische Musizie-
ren ist Mendelssohn schon frith zur zweiten Muttersprache geworden. Er
selbst spielte Violine und Klavier, die Schwester Fanny war ebenfalls eine
begabte Pianistin, und insgesamt dominierten im Hause Mendelssohn die
Streichinstrumente, was es naheliegend machte, sich in den etablierten
Gattungen der Kammermusik zu erproben. Blasinstrumente finden sich
hier nur marginal, wobei durchaus horbar wird, dass Mendelssohn sie mit
Vergniigen und intuitivem Gespr einzusetzen verstand. Zur sogenannten
~Harmoniemusik" jedoch gab es keinen Bezug, und Exemplare der Gat-
tung Blaserquintett mit Flote, Oboe, Klarinette, Horn und Fagott waren
damals noch rare Einzelstiicke Gberwiegend franzosischen Ursprungs.
Wie es wohl geklungen hdtte, hdtte Mendelssohn Anlass gehabt, sich
auch auf diesem Terrain in der Musikgeschichte zu verewigen?
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Sein erstes Streichquartett komponierte er im Alter von 14 Jahren; die
ersten drei, die ihm eine Opuszahl wert waren, die er also selbst als re-
prasentativ befand, entstanden mit 18 bzw. 20 Jahren. Deutlich gereift
wirkt dann der Stil der Quartette D-Dur und Es-Dur des op. 44 aus dem
Jahr 1838, in denen die klassische Technik der Motivverarbeitung zwar
nach wie vor dominiert, die Idee eines , Lieds ohne Worte" und damit
jener charakteristisch erzéhlende, vom Atem getragene Tonfall Mendels-
sohnscher Musik sich jedoch ebenfalls etabliert hat. Und so schatzte der
Komponist dann auch selbst das Es-Dur-Quartett als , einige hundertmal
besser” als die Vorgangerwerke ein. Definitiv ist es das kunstvollste, was
gleich der Umgang mit dem Themenmaterial im Kopfsatz belegt: Mendels-
sohn zerlegt es in ganze vier Motivgruppen, die separat verarbeitet wer-
den und jeweils ganz individuelles Klangmaterial liefern. Definitiv war er
auf der Suche nach neuen farblichen Ausdrucksmitteln! Es folgt ein wah-
rer Hexenzauber — ein typisch Mendelssohnsches Scherzo von betérend
filigranem Gestus, dabei zugleich ein Lehrstiick virtuoser Kontrapunkt-Be-
herrschung. Mehrere Anldufe braucht es, bis der Spuk letztlich gestoppt
werden kann, um einem kantablen Adagio von harmonisch schillernder
Farbigkeit Platz zu machen.
Geschickt schlagt Mendelssohn im
Finale den zyklischen Bogen zurlick
zum Werkbeginn, indem er das reich
verzierte Hauptthema mit einem Mo-
tiv aus dem Kopfsatz kontrastiert. Die
so entstehende Spannung 16st er in
erster Linie spielerisch: im bunten
Wechsel von virtuosen Klangkaska-
den, strenger Satztechnik und macht-
vollen Unisoni. Ein brillanter Schlag-
abtausch der Stimmen — und als sol-
cher ein kleiner Geniestreich per se.

Der junge Mendelssohn
Aquarell von James Warren
Childe von 1830




» KAPELLENKONZERT - K2

Sa. 21.09. - 19:30 Uhr - Kapelle Gut Holthausen - Biiren
«Il prete rosso”

Antonio Vivaldi (1678-1741)

Concerto fiir Violine, Streicher und Basso continuo Es-Dur RV 253
»La tempesta di mare”
Presto - Largo - Presto

Concerto fiir Flote, Streicher und Basso continuo g-Moll RV 439
~La notte”
Largo - Fantasmi: Presto - Il sonno: Largo - Allegro

Concerto fiir Oboe, Streicher und Basso continuo C-Dur RV 447
Allegro non molto - Larghetto - Minuetto

- Pause -

Concerto fiir zwei Violoncelli, Streicher und Basso continuo
g-Moll RV 531
Allegro - Largo - Allegro

Concerto fiir zwei Violinen, Streicher und Basso continuo
a-Moll op. 3/8 RV 522 , L'estro armonico”
Allegro - Larghetto e spirituoso - Allegro

Concerto fiir Streicher und Basso continuo G-Dur RV 151
»Alla rustica*
Presto - Adagio - Allegro

Stephanie Winker F/6te

Christian Wetzel Oboe

Gernot SiiBmuth Violine

Friedemann Eichhorn Violine

Anna Matz - Judith Eisenhofer Violine
Jelena Ocic - Dagmar Spengler Violoncello
Erich Wolfgang Kriiger Viola

Frithjof M. Grabner Kontrabass

Dominik Beykirch Cembalo
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In den Konzerten mit Werken vergangener Jahrhunderte bleibt
dem Zuhorer oft keine andere mogliche Haltung als die histori-
scher Bewunderung, die der Langeweile nahe verwandt ist.
Nichts davon bei Vivaldi. Man fragt sich nicht mehr, ob es sich
um ,alte Musik" handelt oder nicht: die Musik, die ihren Kom-
ponisten Uberlebt hat, ist einfach da, und sie hat seine Vitalitat
und Kraft bewahrt. Marc Pincherli

» Die Welt, in der Antonio Vivaldi lebte und wirkte, wurde vom Geist
der Aufklarung bewegt. Sein Geburtsort Venedig war als wirtschaftliches
und kulturelles Zentrum des ausgehenden 17. Jahrhunderts ein Schmelz-
tiegel, in dem die Strémungen der Epoche zusammenflossen und sich ar-
tikulierten. Vivaldi wusste den freien Geist dieser Stadt zu schatzen. Das
Thema der europdischen Aufklarung war — wie Immanuel Kant es formu-
lierte — die Befreiung des Menschen aus seiner selbstverschuldeten Un-
mundigkeit.

Vivaldi war tberzeugt, dass die Musik dem verantwortlichen Subjekt
als Sprachrohr dienen konne: In seinen Kompositionen représentiert die
Solostimme das Personlichkeitsgeftihl und den individuellen Charakter des
Einzelnen, das Orchester das Bewusstsein der Gesellschaft. Wahrscheinlich
war Vivaldi der erste Komponist tiberhaupt, der ein Solokonzert schrieb.
Und selbst wenn sein Landsmann Giuseppe Torelli bereits um 1700 Kon-
zerte komponiert haben sollte, wie einige Musikhistoriker vermuten, so
ist Vivaldi zweifellos der Protagonist und Klassiker dieser Gattung im Zeit-
alter der Aufklarung — ein Vorbild, dessen Konzerte sogar Johann Sebas-
tian Bach ausgiebig studierte und als Vorbild fur seinen eigenen Blick auf
die Gattung wahlte. Formal entwickelte Vivaldi das Solokonzert aus der
barocken Solosonate und dem Concerto grosso. Der obligatorische durch-
laufende Generalbass (Basso continuo) dient dabei — hier wie dort — als
formales und harmonisches Gerust fur virtuose Spielfiguren in den Melo-
diestimmen.

Jeder in Venedig kannte Vivaldi - als furiosen Musiker, als ideenreichen
Komponisten, als fordernden und férdernden Lehrer, die wenigsten aller-
dings unter seinem tatsdchlichen Namen. Fir die meisten war er einfach
.|l prete rosso" (Der rote Priester), zum einen wegen seiner feuerroten
Haare, zum anderen, weil er sich mit 25 Jahren zum Priester hatte weihen
lassen. Die Hauptaufgabe eines solchen, das Singen liturgischer Messen,
hatte er jedoch bald schon aufgegeben, moglicherweise, weil er unter
Asthma litt. Energie allerdings verlangte auch seine neue Tatigkeit: Einen

VIVALDI:

IL PRETE ROSSO




Ospedale della Pieta
in Venedig

grolRen Teil seiner Konzerte schrieb Vivaldi zwischen 1720 und 1729 in
seiner Funktion als Lehrer am Ospedale della Pieta, einem venezianischen
Waisenhaus, in dem ab Mitte des 17. Jahrhunderts ausschlieBlich Mddchen
erzogen wurden. Die musikalische Ausbildung spielte dabei eine besondere
Rolle, denn die Musik wurde den Madchen zur zweiten Identitat, sie ge-
wannen ein neues Selbstwertgefiihl aus ihrem musikalischen Kénnen wie
aus der Anerkennung, die ihnen dafiir entgegengebracht wurde — Aner-
kennung, die auch eine gesellschaftliche Aufwertung bedeutete und die
Heiratschancen erhohte. Vivaldis Konzerte belegen in der Tat, dass es un-
ter seinen Schulerinnen eine Reihe bemerkenswerter Talente im Spiel auf
den verschiedensten Instrumenten gegeben haben muss. Die Mddchen
wuchsen an und mit seiner Musik und mit ihrer eigenen Spielfreude —
ktnstlerisch wie als Personlichkeit, um spater auch auf der Biihne des
Lebens bestehen zu kdnnen.

Vivaldi hatte im Auftrag der Institution zwei Kompositionen pro Monat
abzuliefern. Vorgetragen wurden sie tberwiegend in den Auffihrungen
der weit Uber die Stadtgrenzen hinaus fur ihre Virtuositat berihmten Schi-
lerinnen des Ospedale della Pieta im Anschluss an die Gottesdienste in der
Kirche. Fast alle seine Konzerte entsprechen der prototypischen dreiséatzi-
gen Form (schnell - langsam - schnell) mit regelmaBigen Wechseln zwi-
schen Ritornellen und Soli, dem Schema des barocken Concerto grosso.
Wenn jedoch Igor Strawinsky behauptet, Vivaldi sei , ein langweiliger
Mensch, der ein und dasselbe Konzert eben 400 Mal geschrieben hat",
so muss man dem Spétergeborenen wohl einen allerhdchstens oberflach-
lichen Blick auf das Schaffen des barocken Venezianers vorwerfen. Denn
die Kunst und die Vielfalt liegen im Detail: in individuell gezeichneten In-
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strumentalcharakteren, in reichem Dialogisieren zwischen mehreren Solis-
ten oder zwischen Solo und Orchester, in figurativem Variantenreichtum
und in wunderbar ariosen langsamen Satzen. Auch harmonisch ist Vivaldis
Musik weder glattgebiigelt noch tiber einen Kamm zu scheren: So lotete
er in seinen ,,harmonischen Launen" (L'estro armonico) grindlich aus,
was die Zeit hergab und wagte dartiber hinaus so manches Experiment,
das jeder Interpret genusslich horbar machen sollte. Definitiv hat jedes
der Konzerte eigene Schattierungen, eigene Nuancen, ein eigenes Gesicht.
Definitiv steckt Vivaldis Musik voller Uberraschungen, gemacht firr die
feinsinnigen Ohren barocker Horer. Hinhoren lohnt sich!

Hinzu kommen schlieBlich diverse quasi programmatische Ideen, mit
denen der Komponist einzelnen Kompositionen aus der kaum tberschau-
baren Vielfalt Unverwechselbarkeit verlieh — und seiner eigenen Fantasie
dartber hinaus weit die Tore individuell erzéhlender Gestaltungsmittel
offnete. Seine Themen reichen neben den beriihmten , Jahreszeiten*-
Konzerten tber Seestlirme, geheimnisvolle Nachtstimmungen, Jagd- und
Bauernszenen bis hin zu Vogelstimmen-Imitationen und kitzelten Vivaldis
kompositorisches Fingerspitzengefiihl, das sich vielfach in filigraner Ton-
malerei belegen lasst. Wenn etwa in ,La notte” einzelne Satze statt mit
bloBen Tempoangaben zusatzlich mit , Traume* (Fantasmi) oder , Schlaf”
(Il sonno) bezeichnet sind, so bietet dies insbesondere auch dem Spieler
zusatzlich Inspiration, um die in der Barockmusik durchaus
gegebene gestalterische Freiheit auszuleben —
um eigene Geschichten zu erzédhlen.

Antonio Vivaldi, zeit-
gendssischer Stich, ca. 1725




» SCHLOSSKONZERT - K3

So. 23.09. - 19:30 Uhr - Schloss Eringerfeld - Geseke - ,Ma'alot”

Giacomo Puccini (1858-1924)
»Crisantemi” fiir Streichquartett

Peter I. Tschaikowsky (1840-1893)
Sextett fir zwei Violinen, zwei Violen und zwei Violoncelli
d-Moll op. 70 ,Souvenir de Florence”

Allegro con spirito

Adagio cantabile e con moto

Allegro moderato

Allegro vivace

- Pause -

Claude Paul Taffanel (1844-1908)
Blaserquintett g-Moll

Allegro con moto

Andante

Vivace

Detlev Glanert (*1960)
Blaserquintett Nr. 2 ,,Déja vu*

Ma'alot Quintett
Stephanie Winker Fléte
Christian Wetzel Oboe
Ulf-Guido Schéfer Klarinette
Volker Tessmann Fagott
Sibylle Mahni Horn

Friedemann Eichhorn - Alexia Eichhorn
Gernot SiiBmuth Violine

Erich Wolfgang Kriiger Viola

Dagmar Spengler Violoncello

Frithjof M. Grabner Kontrabass
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Musik ist der vollkommene Typus der Kunst:
Sie verrat nie ihr letztes Geheimnis.
Oscar Wilde

» Kammermusik von Puccini? — Dem Puccini, den man sonst quasi aus-
schlieBlich als Mann der Opernbiihne kennt, als Vertoner zahlloser Grandes
Dames des italienischen Gesangs — der Butterfly, der Tosca, der Turandot?
In der Tat, auch wenn manch ein Kammermusikfiihrer es unterschlagen
mag: Aus der Feder des 32jahrigen Puccini stammt — neben einigen zu
vernachldssigenden Studienarbeiten in der gleichen Gattung — ein Streich-
quartett-Satz der besonderen Art, betitelt mit , Crisantemi”. Diese wunder-
bar , blumigen" sieben Minuten Kammermusik vom Feinsten entstanden
in nur einer einzigen Nacht als Gedenkmusik zum Tode seines Génners,
des Herzog Amadeo di Savoia — nicht ohne Spatfolgen tibrigens, denn das
Seitenthema der , Crisantemi* gefiel dem Komponisten selbst so gut, dass
er es in seiner ndchsten Oper wiederverwendete. So erklingt es erneut in
Puccinis Manon Lescaut, in genau jenem herzerweichenden Moment,
wenn Manon in De Grieux' Armen vergeht. Kein Wunder, gilt doch die
Crysantheme in Italien als Totenblume.

»Crisantemi” sind ein Trauergesang voll bertihrender Schonheit und
mollgetrankter Melancholie: eine Arie fiir Streicher in rhapsodisch erzéh-
lendem Gestus, erregt, fast beschworend im lebhafteren Mittelteil. Von
tiefer Trauer spricht auch die tberbordende Expressivitat der Melodik
sowie — zeittypisch und dennoch hier ganz gezielt in Szene gesetzt—die
dichte Chromatik, die den gesam- -
ten Satz mit einer Fulle schmerzli- |
cher harmonischer Reibungen und
Vorhalte durchzieht. Schmerz in
seiner wohl schonsten Gestalt!

Giacomo Puccini — Maestro
der italienischen Oper

GIACOMO
PUCCINI




PETER I.

TSCHAIKOWSKY

» Tschaikowskys , Erinnerung an Florenz" liefert Musik, deren Aura stich-
tig macht, und doch teilt die Komposition mit anderen Streichsextetten das
Schicksal, musikhistorisch bedeutend und wunderschon zu sein, jedoch sel-
ten aufgeftihrt zu werden. Das Problem liegt in der erweiterten Besetzung,
denn wann schon treffen sechs hochkarédtige Streicher auf einer Kammer-
musikbihne zusammen? Daher gilt es, Konzertmomente wie diesen be-
sonders auszukosten, bietet doch Souvenir de Florence in perfekter Ausge-
wogenheit ein Maximum an Ausdrucksintensitdt und eingéngiger Melodik,
vereint in einem bei aller Klangfulle stets kammermusikalisch feinen Stim-
mensatz.

Der Titel lasst den Entstehungshintergrund bereits ahnen: Tschaikows-
ky hatte 1889/90 in einem Florentiner Hotel mit groBer Intensitdt an sei-
ner Oper Pique Dame gearbeitet und den Aufenthalt im sonnigen Stiden
(ebenso wie den Abstand von heimischen Querelen und Selbstzweifeln)
zutiefst genossen. Erst nach seiner Heimkehr nach Russland widmete er
der Stadt, die ihm ans Herz gewachsen war, jene beriihmten Nachklange,
in denen Schonheit, Genuss und Melancholie eine vollkommene Symbiose
eingehen. Rundum ein echter Tschaikowsky! Allerdings sollte man sich mit
dieser Charakteristik auch begntigen und nach unmittelbaren Inspirationen
gar nicht erst suchen: Weder finden sich Hinweise auf konkrete program-
matische Inspirationen, noch verarbeitet Tschaikowsky gar folkloristische
Italien-Zitate. Stattdessen huldigt er der farbenprachtigen Stadt Florenz
mit einem viersdtzigen Instrumentalwerk nach tberliefertem westeuropa-
ischem Muster — , absolute” Kammermusik in reinster Form, die zugleich
als personlich gefarbtes Stimmungsbild den Horer mit unverwechselbaren
Farben und Melodien umféngt. Italien-Erinnerungen eines Russen, ohne
Frage!

Der raumgreifende Kopfsatz, melodisch eingéngig und mit Ohrwurm-
Potenzial, zugleich aber dialogisch dicht verschachtelt, lebt von zwei prég-
nanten thematischen Einféllen: dem tdnzerischen Hauptthema und einem
sehnsiichtig ausgesungenen Seitensatz. Ein vitales Motiv aus dem ersten
der beiden bleibt dabei auch in der Folge prédsent, schlagt die Briicke zwi-
schen den kontrastierenden Gedanken und wirkt so als rhythmische Klam-
mer des gesamten Satzes. Es folgt eine hochromantische Serenade, deren
Melodie dem Komponisten als erste Inspiration fiir das Sextett wohl tat-
sdchlich noch in Florenz in den Sinn kam: eine Kantilene tber leise gezupf-
ter Begleitung, wobei die Melodie zunéchst solistisch in der Geige erklingt
und dann im Duett mit der Bratsche ausgesponnen wird. Zwei einander
ferne Liebende, die nicht zueinander kommen kdnnen? Nur im Kern des
Satzes bricht der Konflikt hervor, wenn in gespenstischem Aufbdumen mit
Tremolo-Intensitat das néachtliche Idyll zumindest kurzzeitig gestort wird.
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Unverkennbar russisch getdnt ist der wehmitige dritte Satz:

ein Scherzo der grimmigen, aber auch der besonders kunstvol-
len Art. Denn indem er im trioartigen Mittelteil die Bewegung
zunehmend spielerisch beschleunigt, gelingt Tschaikowsky
letztlich die konsequente Vereinigung beider melodischer Ge-
danken zu einem gemeinsamen Fazit von gesteigerter Intensi-
tat. Deutlich eher russisch-folkloristisch als florentinisch inspi-
riert gibt sich auch das Finale, dessen springlebendige Vitalitdt
Tschaikowsky Uber eine brillante Doppelfuge bis zum rasanten
Schluss steigert.

Kammermusikalisch durchsichtige Passagen und orchestrale
Klangfulle halten sich die Waage, und auf beiden Ebenen spielt
der Komponist wirkungsvoll mit den vielféltigen satztechnischen
und klanglichen Moglichkeiten der aparten Sechserbesetzung.

Peter lljitsch
Tschaikowsky
Olportrait von
Nikolai Kusnezow



CLAUDE PAUL

TAFFANEL

» Claude Paul Taffanel ist heute wohl in erster Linie Fl6tisten ein Begriff;
die Franzosen ehren ihn mit Blick auf seine ,, Méthode compléte” gar als

. Vater des modernen Flotenspiels”. Doch sein Horizont war deutlich wei-
ter, was nicht zuletzt eigene Kompositionen belegen!

Taffanels Blaserquintett g-Moll tragt beinahe schon orchestrale Ziige.
So hat sein grundlegendes Kontrapunkt-Studium am Pariser Conservatoire
deutliche Spuren hinterlassen, die sich im feinsinnig-geschickten Mit- und
Ineinander der Stimmen zeigen, ohne dass je trockene Theorie im Vorder-
grund stiinde. Mindestens ebenso stark ndmlich farbt Taffanels musikanti-
sche Ader ab, die er selbst als Flotist in den Orchestern der Pariser Opéra
Comique und der Grand Opéra sowie ab 1890 auch als Dirigent sorgsam
und mit Lust pflegte. Eines seiner bedeutendsten Verdienste ist zweifellos
die Griindung der Pariser Société des Instruments a vent (Gesellschaft der
Blasinstrumente), die Taffanels Ziel eines gepflegten Bldserspiels so konse-
quent verfolgte und entsprechendes Repertoire so zahlreich zur Auffih-
rung brachte, dass ihr Einfluss auf die seit jeher blaserverliebten franzési-
schen Komponisten, aber durchaus auch tber die Grenzen hinaus, kaum
zu Uberschatzen ist.

Das g-Moll-Quintett kultiviert mit Anklangen
an die deutsche Romantik ein eher retrospektives
Form- und Klangideal, umgarnt den Horer aber
dennoch mit unverkennbar franzésischem Charme
und Esprit. Es beginnt energisch und hochgespannt,
um spéter genusslich die Ra&ume fiir harmonisch
schillernde Ausschweifungen zu 6ffnen. Technisch
ist die Komposition hochst anspruchsvoll, bietet je-
doch allen Beteiligten auch Raum fiir lyrische Mo-
mente und mischt dabei raffiniert die Timbres der
finf Instrumente. Das tanzlustige Temperament
des brillanten Schlusssatzes in Tarantella-Manier
setzt dem Farbenspiel die Krone auf.

Claude Paul Taffanel
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» ,Neugier ist alles” — so heifit ein im vergangenen Jahr erschienenes
Buch tber den 1960 geborenen Komponisten Detlev Glanert, das sich —
dessen Hauptbetdtigungsfeld entsprechend — zunéchst auf seine vielfal-
tige Arbeit fur das Musiktheater konzentriert, dann unter dem Titel
«Versuchsanordnung fur lebende Musiker" aber auch seine Musik fiir

die Konzertbiihne unter die Lupe nimmt. Dass auch hier das ,, Optische*,
also neben dem horbaren gleichermafen das sichtbare und atmosphérisch
spurbare Miteinander der Protagonisten, eine zentrale Rolle fir den Kom-
ponisten spielt, schélt sich als eine der zentralen Aus-
sagen heraus. Zudem spricht der Autor Klaus Anger-
mann bei der Beschreibung von Glanerts Musik — aus-
driicklich auch der rein instrumentalen — von , Sprach-
landschaften” und hebt damit hervor, dass es dem
Komponisten stets ums Erzdhlen geht, vor allem aber
(und das mag noch wesentlicher sein) um die Kom-
munikation der Musiker, den Dialog miteinander.

Klang und Farben spielen eine besondere Rolle bei
Glanerts Charakterisierung seiner Protagonisten — erst
recht in der Kammermusik und dort vielleicht am ef-
fektvollsten in der farbenreichen Blaserquintettbeset-
zung, deren bunte Handvoll Solisten mit jeweils ganz
unterschiedlichem Klangcharakter an sich schon fir
kommunikativ gestaltete Vielfalt steht. Wie bereits
seine Fiinf Chansons fur die gleiche Besetzung be-
sticht Glanerts zweites Bldserquintett Déja vu durch
meisterhafte Behandlung der instrumentalen Klang-
farben und Ausdrucksmoglichkeiten. Das einsatzige Werk préagt eine mo-
tivisch eng verwobene Faktur, aus der immer wieder einzelne Instrumen-
te kurz solistisch hervorbrechen, um sich dann wieder in den homogenen
Gesamtklang einzuordnen.

Glanerts Schaffen erweist sich letzten Endes als Beispiel dafr, wie sich
heute eine anspruchsvolle Musik denken ldsst, die in gleichem Mafe den
austibenden Kiinstler wie das Publikum als Adressaten einbezieht und in
ihrem Gegentiber Neugier zu wecken versteht: Neugier, sich auf unge-
wohnt klingende Versuchsanordnungen einzulassen, sinnlich-musikali-
sche Abenteuer mit manchmal unbekanntem Ausgang zu erleben und
sich damit bewusst auch fiir bestimmte Qualitéten dsthetischen Erlebens
zu entscheiden.

DETLEV

GLANERT

Detlev Glanert
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» KONZERTABEND MIT FACKELLICHT - K4

Di. 24.09. - 19:30 Uhr - Schloss Kortlinghausen
~Passions francaises”

Camille Saint-Saéns (1835-1921)
«Violons dans le Soir” fiir Sopran, Violine und Klavier

Ernest Chausson (1855-1899)
~Le Colibri” fiir Sopran, Violine und Klavier
aus ,Sept Mélodies" op. 2

Gabriel Fauré (1845-1924)
»Clair de Lune” op. 46 Nr. 2 fiir Sopran und Klavier

Gabriel Fauré
+~Aprés un Réve” op. 7 Nr. 1 fiir Sopran und Klavier

- Pause -

Claude Debussy (1862-1918)
Sonate fiir Violine und Klavier
Allegro vivo
Interméde: Fantasque et léger
Finale: Trés animé

Claude Debussy

Sonate fiir Violoncello und Klavier
Prologue
Sérénade
Léger et nerveux

Nazila Bawandi Sopran
Friedmann Eichhorn Violine
Dagmar Spengler Violoncello
Frank-Immo Zichner Klavier
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Man muss mit den Instrumenten und Stimmen, durch ihre
Schwingungen erregt, gleichsam selbsttonend mitschwingen,
um wahrhaft musikalische Eindrticke zu erhalten.

Hector Berlioz

» Die Gewichtung musikalischer Prioritdten war in Deutschland und
Frankreich schon immer ein wenig verschieden — und erst recht wurde sie
es im Verlauf des 19. Jahrhunderts, als man hier zunehmend auf Ernst und
Gewichtigkeit der Tonsprache setzte, wahrend dort der Schwerpunkt auf
Poesie und Klangfarbenzauber lag. Die strikte Unterscheidung zwischen
Lernster” und , unterhaltender” Musik, tber die Mozart vermutlich noch
schallend gelacht hétte, sollte doch gute Musik beide Anspriiche gleicher-
mafen erfilllen, hatte sich in Deutschland griindlich breitgemacht. In
Frankreich dagegen trennte und wertete man keineswegs so eindeutig.
Theo Hirsbrunner schreibt tiber das kulturhistorische Umfeld im Paris um
1900: ,,Dass leichte Musik leicht zu verstehen und deshalb schlecht sei,
ist ein Vorurteil, dem viele Musikliebhaber zum Opfer fallen... In den Sa-
lons der guten Pariser Gesellschaft um 1900 ging die leichte Musik eine
Symbiose mit der schweren ein. Es konnte vorkommen, dass die Gelade-
nen zum SpaB in alten Sammlungen von Romanzen schmékerten oder
vierhdndig improvisierten, ohne mehr als eine gewisse Kunstfertigkeit

zu demonstrieren, wéhrend kurz danach ein anspruchsvolles, noch nicht
aufgefuihrtes Werk wie Debussys Pelléas et Mélisande in Fragmenten
einem kleinen Publikum bekannt gemacht wurde. Die Exklusivitét solcher
Zirkel erlaubte beides: das Sich-Gehen-Lassen, indem man seinem latent
schlechten Geschmack fronte, und die snobistische Neugierde, um kul-
turell auf dem laufenden zu bleiben... Ohne sich von Vorurteilen und
Klischees leiten zu lassen, darf gesagt werden, dass fiir viele Franzosen
noch heute die rein unterhaltende Kunst nichts Verachtliches darstellt —
und gerade dann, wenn sich in ihr gleichzeitig so viel taktvoll-verschwie-
gene Konnerschaft manifestiert.”

GenieBen auch Sie daher diesen Abend der kleinen und groBen Gefiih-
le, diese Nacht voll charmanter Koketterien und sensibler Klangfinessen.
Lassen Sie sich unter dem Motto , Passions francaises" aufs Beste unter-
halten und verfiihren. Doch Vorsicht — Suchtgefahr!

PASSIONS

FRANCAISES




CAMILLE

SAINT-SAENS

ERNEST
CHAUSSON

GABRIEL

FAURE

» Camille Saint-Saéns, wenn auch als Organist hdufig von groBartigen
Klangen umrauscht, war dennoch dem Reiz des Schlicht-Melodischen und
der Feinsinnigkeit filigraner Kammermusik zutiefst zugetan. Violons dans
le soir aus dem Jahr 1907 ist nur eines aus einer ganzen Reihe von Liedern,
denen er ein obligates Melodieinstrument als Dialogpartner der Stimme
beifiigte — naheliegend, dass hier die Violine effektvoll die Atmosphére
des Textes untermalt. Auch wenn der Komponist ihr durchaus Spielrdume
auf virtuosem Terrain eréffnet, so besteht doch nie die Gefahr, sie kénne
die Sopranstimme in den Hintergrund dréangen, vielmehr tragen ihre Zwi-
schenspiele den Ausdrucksgehalt des Gesangs weiter, um zugleich der
Sangerin fur die jeweils folgenden Strophe immer wieder neu den roten
Teppich zu entrollen. Ein wenig diirfen die beiden Solisten einander dabei
durchaus herausfordern und in ihrer Eitelkeit kitzeln.

» Ernest Chausson war neben seinem Freund Debussy vielleicht der
begabteste franzésische Komponist seiner Generation. In seinem Pariser
Salon verkehrten die bedeutendsten Literaten, Maler und Musik seiner
Zeit. Gute und GroRzugigkeit gegeniiber anderen Menschen zeichneten
Chausson ebenso aus wie gesunde Selbstzweifel gegentiber seinem eige-
nen kompositorischen Werk, das unter anderem auch 43 Lieder bezie-
hungsweise Liederzyklen umfasst — vielfach meisterliche Beispiele fur
die tiefgriindige musikalische Auslotung der zugrundeliegenden Lyrik.
Chaussons Liedstil wird gleichsam umweht vom Duft des Fin de siécle,
besitzt in seiner oft oszillierend schwermitigen Farbgebung jedoch viel-
faltige Facetten. Aus der Liedsammlung op. 2 stammt Le colibri (1882),
das auf akustischer Ebene an die leuchtenden Exotismen der Bilder des
Chausson-Freundes Paul Gauguin erinnert. Der Komponist bringt hier
einen aufregend , flatterhaften”, da in kein Schema passenden 5/4-Takt
zum Einsatz, dartiber hinaus eine reiche Palette post-wagnerischer Har-
monien sowie gleichfalls die Violine als zusatzliche Farbe, um die Stim-
mung des Gedichts kongenial zum Klingen zu bringen.

» Uber die Musik Gabriel Faurés duBerte sich sein Lehrer Saint-Saéns
regelrecht Uberschwanglich: ,Man findet in ihr alles, was verfiihren kann:
neue Formen, kilhne Modulationen, kuriose Klédnge, einen génzlich unvor-
hersehbaren Gebrauch der Rhythmen; und tber all dem waltet ein Zauber,
der das ganze Werk umhullt und der die breite Masse gewd&hnlicher Zuho-
rer dazu bringt, ungeahnte Kihnheiten als die naturlichste Sache der Welt
hinzunehmen."
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Faurés Clair de Lune gilt vielen als Inbegriff der franzésischen ,, Mélodie”.
Nachdem Debussy sich von Verlaines Gedicht bereits 1881 zu seinem be-
riahmten gleichnamigen Klaviersttick hatte inspirieren lassen, vertonte Fau-
ré die stimmungsvolle Naturlyrik zunachst 1887 in der geradezu magisch
intimen Version fur Gesang und Klavier und fugte das Lied spéater in or-
chestrierter Fassung auch seiner Bihnenmusik zu Masques et Bergamas-

ques bei. Die Auseinandersetzung mit Verlaines feinsinniger, polierter
Sprache bewirkte auch in Faurés Liedschaffen eine neue Reife und Raffi-

nesse. Die Gesangsstimme wird in Clair de lune mit einem empfindsamen
Klavier-Kontrapunkt verwoben, beinahe so, als wiirde sich das Wasser der
besungenen Fontdnen im Mondlicht spiegeln.

Aprés un Réve zéhlt zu Faurés friihen Kompositionen, veréffentlicht als
eines von drei Liedern des op. 7. Der Komponist gestaltet den Text eines
anonymen italienischen Madrigalisten hier so sensibel, dass die Worte vor
der ,sprechenden” Ausdruckskraft der lieblichen Melodie beinahe schon
zweitrangig werden. Zarte Gesangslinien scheinen wie Seidentticher durch
die Luft zu schweben, belebt von der leichten Brise tanzender Triolen und
prachtig gefarbt von exotischen Harmonien, wie sie das Frankreich jener
Zeit liebte. Der freie Fluss, die scheinbare Ungebundenheit der Melodie
macht sie umso attraktiver, und die farbenreich changierende Chromatik
des Klavierparts verleiht der Musik zusatzlich den Reiz des Ungreifbaren.
So fern, so ratselhaft wie der Traum, aus dem der Erzdhlende erwacht...

Abb.: Drei der bedeutendsten Vertreter der franzésischen Musik der Jahr-
hundertwende: Camille Saint-Saéns, Ernest Chausson und Gabriel Fauré



CLAUDE

DEBUSSY

» Claude Debussy gilt als Erfinder und zugleich als Vollender des musika-
lischen Impressionismus; sich selbst verstand er tatsachlich als einen Maler
in Tonen und Klangen. Doch das Bildhafte ist nur eine Seite seiner Musik,
die nie oberflachliche Naturnachahmung sein will. Stattdessen ging es De-
bussy um die Fixierung der , geheimnisvollen Ubereinstimmung zwischen
Natur und Imagination”, um eine Kunst, in der das nicht genau Fassbare
zum Ausdruck kommt.

Debussys Musik ist minutios durchorganisiert, das motivische Material
ist einem sténdigen, fein verastelten Prozess der Verwandlung unterwor-
fen. Der Aspekt der Klangfarbe gewinnt dabei parallel zur kompositori-
schen Struktur enorm an Bedeutung, ja oft zentrales Gewicht, was charak-
teristisch fir die franzdsische Musik Giberhaupt ist. Die oft wie im Freiflug
erscheinende Entwicklung der musikalischen Gedanken, die sich aus klar
konstruierten Strukturen zu l6sen beginnen, wurde dennoch zum Vorbild
fur die Neue Musik in ganz Europa. Pierre Boulez schreibt tiber Debussys
drei spate Sonaten (neben den beiden hier aufgefiihrten entstand noch
eine flr Flote, Viola und Harfe): ,, An dieser letzten ausschlieRlich kammer-
musikalischen Werkgruppe lasst sich ablesen, wie der Komponist sich um
eine Kunst von scharferer Spannung und asketischer Haltung bemuiht, die
auf unmittelbare Verzauberung verzichtet, aber von einem Reichtum der
Inspiration ohnegleichen ist."

Debussys einzige Violinsonate, sein letztes groBeres Werk, entstanden
ein Jahr vor seinem Tod 1916/17, gliedert sich in drei Satze, die der Kom-
ponist jedoch als untrennbares Ganzes verstand. Seinem Verleger berich-
tet er von der Urauffiihrung: ,Man verlangte eine Wiederholung des In-
termezzos, was ich aber nachdriicklich verweigerte, um die Einheit der
Komposition zu respektieren: wir mussten also die Sonate [komplett] wie-
derholen.” Der hier beschworene Zusammenhang ist auch beim Héren
durchaus nachvollziehbar: Er entsteht durch Motive, kurze Melodien und
Strukturen, die aufklingen, sporadisch verschwinden und in variierter Form
wieder auftauchen — im selben oder in einem spateren Satz, um dort mit
anderen Elementen zu verschmelzen. Das Hauptthema des 1. Satzes eroff-
net beispielsweise auch das Finale, und einzelne Tonwendungen daraus
durchziehen das Intermezzo, wo sie melodiebildende Funktion tiberneh-
men und so erneut Briicken von Satz zu Satz schlagen.

Die Cellosonate, als erste der drei im Sommer 1915 entstanden, basiert
auf vergleichbaren formalen Prinzipien, denn auch sie verkniipft drei un-
konventionell gestaltete Sdtze fantasievoll zu einem organischen Ganzen,
dessen strenge Konstruktionsprinzipien hinter schillerndem Farbenreich-
tum kaum spurbar sind. Der Kopfsatz ist eine Art Verbeugung vor dem
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franzdsischen Barock, insbesondere vor Rameau und Couperin, die De-
bussy fur die Klarheit und gestalterische Fulle ihrer musikalischen Sprache
verehrte. Nach Art des Ouverttirenstils hebt der Prologue mit einem scharf
punktierten, elegant verzierten Thema an, das auch in den folgenden Sat-
zen durchklingt und damit zyklische Funktion tibernimmt. Das Schwanken
zwischen Dur und Moll im Kopfsatz, sein Verklingen mit einem leeren,
terzlosen Quintklang des Cellos, verstarkt zusatzlich den antikisierenden
Charakter.

Modern und Uberaus anspruchsvoll sind dagegen die spieltechnischen
Mittel, mit denen Debussy den Cellisten virtuos und einfallsreich jonglie-
ren lasst. In der Serenade mischen sich Melancholie und ironisches Augen-
zwinkern, wenn die Musik mit Pizzicato-, Spiccato- und Flautando-Effek-
ten den Gitarrenklang einer Habanera imitiert — Vorspiel zugleich zum

Finale, das unter Auskostung der rhapsodischen Formidee die spanische
Farbe zu leidenschaftlicher Expressivitat steigert.

Claude Debussy
Gemélde von
R. Forcade



> LIEDTEXTE

Violons dans le soir

Quand le soir est venu, que tout est calme enfin
Dans la chaude nature,

Voici que nait sous I'arbre et sous le ciel divin
La plus vive torture.

Sur les graviers d'argent, dans les bois apaisés,
Des violons s'exaltent.

Ce sont des jets de cris, de sanglots, de baisers,
Sans contrainte et sans halte.

Il semble que I'archet se cabre, qu'il se tord
Sur les luisantes cordes,

Tant ce sont des appels de plaisir et de mort
Et de miséricorde.

Et le brilant archet enroulé de langueur
Gémit, souffre, caresse,

Poignard voluptueux qui pénétre le coeur
D'une épuisante ivresse.

Archets, soyez maudits pour vos briilants accords,
Pour votre dme explosive,

Fers rouges qui dans ['ombre arrachez a nos corps
Des lambeaux de chair vive!

Le Colibri

Le vert colibri, le roi des collines,

Voyant la rosée et le soleil clair,

Luire dans son nid tissé d'herbes fines,
Comme un frais rayon s'échappe dans ['air.

Il se héte et vole aux sources voisines,

Ou les bambous font le bruit de la mer,
Ou I'agoka rouge aux odeurs divines
S'ouvre et porte au coeur un humide éclair.

Vers la fleur dorée, il descend, se pose,
Et boit tant d'amour dans la coupe rose,
Qu'il meurt, ne sachant s'il I'a pu tarir!

Sur ta lévre pure, 6 ma bien-aimée,
Telle aussi mon dme eut voulu mourir,
Du premier baiser qui I'a parfumée.
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Violinen am Abend

Ist der Abend gekommen, Ist alles endlich Ruhe

In der warmen Natur,

Da entsteht unter dem Baum und dem géttlichen Himmel
Die heftigste Folter.

Auf dem silbernen Kies, in den nun beruhigten Wéldern
Schwérmen Geigen.

Es sind Schreie, Schluchzen, Kiisse,

Ungezwungen, unentwegt.

Der Bogen, scheint es, bdumt sich auf, windet sich
Auf den gldnzenden Saiten,

So sehr ruft er

Nach Genuss, Tod und Erbarmen.

Und der brennende Bogen, in Sehnsucht eingebunden,
Stéhnt, leidet, streichelt,

Lustvoller Dolch, der in das Herz eindringt

Mit ermtidender Trunkenheit.

Ihr Bégen, seid verflucht mit euren brennenden Akkorden,
Flir eure explosive Seele,

Gliihende Eisen, die lhr im Dunkeln

Unserem Kérper Fleischfetzen abreil3t!

Der Kolibri

Der griine Kolibri, der Kénig der Htigel,

sieht den Tau und die helle Sonne

leuchten in sein Nest aus zarten Grésern

und schnellt in die Luft wie ein blitzender Strahl.

Er fliegt eilends zu den nahen Quellen,

wo der Bambus wie Meereswellen wogt,

wo der rote Hibiscus mit géttlichem Duft

sich 6ffnet und sein feucht glitzerndes Herz zeigt.

Zu der goldenen Blume steigt er hinab, setzt sich nieder
und trinkt so viel Liebe aus dem rosigen Kelch,
dass er stirbt, ohne zu wissen, ob er sie leer trinken konnte.

Auf deinen reinen Lippen, meine Geliebte,
hétte meine Seele in gleicher Weise sterben wollen
von dem ersten Kuss, der sie mit seinem Duft erfiillte.



> LIEDTEXTE

Clair de lune

Votre dme est un paysage choisi

Que vont charmant masques et bergamasques
Jouant du luth et dansant et quasi

Tristes sous leurs déguisements fantasques.

Tout en chantant sur le mode mineur
L'amour vainqueur et la vie opportune,
Ils n'ont pas I'air de croire a leur bonheur
Et leur chanson se méle au clair de lune,

Au calme clair de lune triste et beau,

Qui fait réver les oiseaux dans les arbres

Et sangloter d'extase les jets d'eau,

Les grands jets d'eau sveltes parmi les marbres.

Aprés un réve

Dans un sommeil que charmait ton image

Je révais le bonheur, ardent mirage,

Tes yeux étaient plus doux, ta voix pure et sonore,
Tu rayonnais comme un ciel éclairé par I'aurore;

Tu m'appelais et je quittais la terre

Pour m'enfuir avec toi vers la lumiére,

Les cieux pour nous entr'ouvraient leurs nues,
Splendeurs inconnues, lueurs divines entrevues,

Hélas! Hélas! triste réveil des songes

Je t'appelle, 6 nuit, rends-moi tes mensonges,
Reviens, reviens radieuse,

Reviens 6 nuit mystérieuse!

Violons dans le soir: Anna de Noailles

Le Colibri: Leconte de Lisle

Clair de lune: Paul Verlaine

Aprés un réve: anonymer italienischer Dichter,
franzésische Ubertagung von Romain Bussine
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Mondlicht

Deine Seele ist eine erlesene Landschaft,

wo zierliche Komédianten und Tdnzer wandeln,
Laute spielend und tanzend, wobei sie beinahe
traurig sind (iber ihre Verkleidung.

Alle singen sie in Moll tiber

den siegreichen Amor und das angenehme Leben.

Sie machen nicht den Eindruck als glaubten sie an ihr Gliick,
und ihr Lied mischt sich mit dem Mondlicht.

Im ruhigen Mondlicht, traurig und schén,

das die Viégel trdumen l&sst

und die Fontédnen seufzen vor Erregung,

die groBen schlanken Fontdnen zwischen den Marmorstatuen.

Nach einem Traum

In einem Traum, der dein Bild verzauberte,

trdumte ich vom Gliick, leidenschaftliches Traumbild,

in dem deine Augen Zzértlicher waren, deine Stimme rein
und wohlklingend,

in dem du strahltest wie der morgenlichterhellte Himmel.

Du riefst mich und ich verlieB8 die Erde,

mit dir zum Licht zu entfliehen;

der Himmel 6ffnete fiir uns sein Gewdélk;

noch nie gesehener Glanz, gottlicher Schein war zu ahnen.

Ach! Trauriges Erwachen aus den Trdumen,

Ich rufe dich, o Nacht, gib mir meine Trugbilder wieder;
Kehr zurtick, kehr zuriick, strahlende,

kehr zurtick, o geheimnisvolle Nacht!
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» KAMMERKONZERT - K5

Fr. 27.09. - 19:30 Uhr - Hohnekirche Soest
JJubilee*

Richard Wagner (1813-1883)
Vorspiel und Liebestod aus , Tristan und Isolde
fiir Sopran und Streichsextett

u

Giuseppe Verdi (1813-1901)
Streichquartett e-Moll
Allegro
Andantino
Prestissimo
Scherzo - Fuga

- Pause -

Benjamin Britten (1913-1976)

»Simple Symphony*
Boisterous Bourrée. Allegro ritmico
Playful pizzicato. Presto possibile
Sentimental Saraband. Poco lento e pesante
Frolicsome Finale. Prestissimo con fuoco

Nazila Bawandi Sopran

Gernot SiBmuth - Anna Matz

Judith Eisenhofer Violine

Erich Wolfgang Kriiger - Magdalena Brune
Stefan Fehlandt Viola

Jelena Ocic - Dagmar Spengler

Hans Jakob Eschenburg Violoncello
Frithjof M. Grabner Kontrabass
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Nun war des Sehnens, des Verlangens, der Wonne und des
Elends der Liebe kein Ende: Welt, Macht, Ruhm, Ehre, Ritterlich-
keit, Treue, Freundschaft — alles wie wesenloser Traum zerstoben;
nur eines noch lebend: Sehnsucht, Sehnsucht, unstillbares, ewig
neu sich gebarendes Verlangen, Dirrsten und Schmachten! Ein-
zige Erlosung: Tod, Sterben, Untergehen, Nichtmehrerwachen!
Richard Wagner an Mathilde Wesendonck tiber , Tristan und
Isolde”

» Der 13er-Jahrgang ist ein hervorragender — und fir einzigartige mu-
sikalische Qualitdt offenbar ebenso Garant wie fir individuelle GroRe!
Dass beide Leitsterne der spatromantischen Opernmusik im Jahr 1813
zur Welt kamen und damit aktuell anldsslich ihres 200. Geburtstags ge-
feiert werden, ist in der Tat bemerkenswert, gerade auch weil die Cha-
raktere, kiinstlerischen Prinzipien und Werke unterschiedlicher kaum
sein kénnten.

Da ist zum einen der Volksheld Verdi, fur den — ganz Italiener! — der
Gesang das A und O war, und der dennoch herzergreifenden Geschich-
ten auch mit vielschichtigen Orchesterfarben Tiefe und Bedeutung zu ge-
ben verstand. Ihm gegeniiber steht der strittige Visiondr Wagner, Sachse
eigentlich durch und durch, und doch Freud und Partner bedeutender
Maénner von Welt wie Liszt oder Ludwig Il. von Bayern — Wagner, der
Schopfer von , Gesamtkunstwerken fir die Musiktheaterbiihne, basie-
rend auf Stoffen von zeitloser, weltumspannender Geltung. Verdi und
Wagner, zwei Kiinstler, wie sie nur die Romantik hervorbringen konnte,
die ihre Zeit spiegeln und die doch hell und stark auch in die Neuzeit
ausstrahlen.

Und so steht ihnen dann auch ein Dritter gegentiber: Benjamin Britten,
der 100 Jahre jingere, auch er Theatermensch, auch er Individualist und
dennoch — wie Verdi, wie Wagner — tief in die politischen und gesellschaft-
lichen Probleme seiner Zeit involviert. Dass man Dinge einfach mal anders
machen, sie neu Uberdenken und gestalten muss, um sich Gehor zu ver-
schaffen, vereint diese drei Einzigartigen ebenso wie ihre tiefe Verwurze-
lung in Tradition und Geschichte. Beides als Fundus kreativer Arbeit zu
nutzen, macht ihr Schaffen so stark und tiberzeugend — und steht doch
ihrer Unverwechselbarkeit nie im Weg.

JUBILARE
2013



RICHARD

WAGNER

» Kaum ein Detail der europdischen Kunstmusik hat die Gemiter der
Musikkenner so erregt wie der zweite Takt des Vorspiels zu Wagners Oper
Tristan und Isolde. Denn hier steht der berihmt-beriichtigte , Tristan-Ak-
kord". Samt seiner rétselhaften Weiterfihrung, immer wieder scheinbaren
(Auf-)Lésungen zustrebend, durchzieht er leitmotivisch die ganze Oper,
um erst nach Gber vier Stunden in Isoldes , Liebestod" eine beruhigende
Wendung zu nehmen. Das spannungsvolle vierstimmige Klanggebilde
steht damit symbolisch fiir das Thema der gesamten Oper: fiir jenes Lie-
besverlangen, dessen Erfiillung Tristan und Isolde letztlich in einer hohe-
ren Daseinssphdre suchen.

Wagners Tristan ware sicher anders, weniger intensiv und ,endgtltig"
geraten ohne seine Bekanntschaft mit Mathilde Wesendonck. Beide lern-
ten sich 1852 anlésslich eines Konzerts in Zlrich kennen, und bald schon
lieR sich Mathilde von Wagner in die Welt Beethovenscher Sinfonik ein-
fihren und lauschte dem ,, Meister"”, wenn er aus eigenen Schriften vorlas.
Die Affare begann. Schon Skizzen zum Vorspiel der Walkiire tragen 1854
die Widmung ,,G.S.M." — Gesegnet sei Mathilde! Gatte Wesendonck war
inzwischen ebenfalls zum Freund und vor allem zum Mé&zen geworden; er
finanzierte Wagners unsichere Konzertunter-
nehmungen, schoss Geld vor, tilgte Schulden.
1857 bot er dem Komponisten sogar an, ,, le-
benslang" in das Hauschen auf dem Nachbar-
grundsttick der Wesendoncks am Zirichsee zu
ziehen — fur Wagner, der standig auf der Suche
nach einem ruhigen Platz zum Arbeiten war,
die Offenbarung! Er liebte das , Asyl", nicht
nur wegen der schonen Nachbarin.

In diese Zeit fallt die Komposition der We-
sendonck-Lieder — musikalische Liebeserkla-
rungen auf Gedichte Mathildes, von Wagner
ausgewdhlt, dem ihre von Schopenhauer und
Nietzsche getrdnkte Sprache voll Weltschmerz
und Symbolik mehr als zusagte. Fiir den Kom-
ponisten waren die Lieder Vorstudien zum
Tristan — auch, aber keineswegs nur musika-
lisch, denn beide, er und Mathilde, identifizier-
ten sich mit dem Liebespaar, das fuireinander
geschaffen scheint und doch nicht zueinander
gehdren kann. Die Realitat allerdings erwies
sich letztlich als deutlich prosaischer als das

Richard Wagner, 1871
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Drama, denn fiir das ,,im Tode vereint” war Wagner ebenso wie Mathil-
de zu erdverbunden, und auch die jeweiligen Ehepartner lieBen sich nicht
einfach verdrangen. Und so musste Wagner, noch wéhrend er am Tristan
komponierte, das Hauschen am Zurichsee aufgeben. Ein anderes Weib
wiurde ihn erlésen missen... Wie Mathilde schrieb: , Der Rest ist Schwei-
gen und Ehrfurcht.”

Das Tristan-Vorspiel, in dem der legendare Akkord bereits in vielfacher
Weise erklingt, ist ein Werk von singuldrer Dichte und erotischer Sugges-
tivkraft. Da Wagner erhebliche Probleme hatte, die hochkomplexe und
technisch héchst anspruchsvolle Oper, die er 1859 vollendet hatte, auf
die Buhne zu bringen, fuhrte er das Vorspiel zundchst quasi als , Appetit-
happen* konzertant auf — ab 1863 auch verbunden mit dem Schluss der
Oper, den er selbst als , Verklarung" bezeichnete und der spéter als ,, Lie-
bestod" berihmt wurde. In dieser Kombination hat sich die orchestrale
Kurzform des Tristan langst auch im Konzertsaal etabliert.

» Musik eines Italieners ist im Kammerkonzert — und erst recht in der
Gattung Streichquartett — rar und garantiert ein ,,bunter Hund". Einen
Leuchtturm im minimalen Output dieses Genres in Italien bildet Giuseppe
Verdis einziges Quartett, das ein intensives Studium der Wiener Klassiker
erkennen lasst, ohne dass der Komponist deshalb als Epigone dastlinde.
Das Werk entstand 1873 in Neapel ,nelle molte ore d'ozio" —in unerwar-
tet vielen MuRestunden, die sich ergaben, weil Teresa Stolz, die fur die
Titelpartie in der Urauffuhrung der Aida vorgesehen war, mit einer hart-
nackigen Indisposition ausfiel, so dass die Premiere um drei Monate ver-
schoben werden musste. Dass der sechzigjahrige Verdi diese Zeit ausge-
rechnet nutzte, um sich zum ersten und einzigen Mal mit der Gattung
Streichquartett auseinanderzusetzen — und das, obwohl er die Instrumen-
talmusik eigentlich fir eine , Sache der Deutschen” hielt — wirft ein be-
deutsames Licht auf seinen musikalischen Horizont, der sich bei weitem
nicht auf Gesang und die groBe Opernblhne beschrankte. Und dass er
das Quartett als reine , Studie” verstand, es eigentlich gar nicht veréffent-
lichen wollte, , weil ich diesem Stiick keinerlei Bedeutung zumessen wollte
und weil ich damals glaubte und heute noch glaube (vielleicht habe ich
Unrecht), dass Kammermusik kein in Italien heimisches Gewachs ist" —

all dies zeugt von sympathischem Understatement, vor allem aber von
Verdis groBem Respekt vor dem kompositorischen Anspruch der Gattung.
Andererseits: auch als pure satztechnische Studie sollte sich sein Ausflug
ins kammermusikalische Format rentieren, weist doch der musikantische
Witz und Elan der abschlieBenden Scherzo-Fuga unverkennbar auf die

GIUSEPPE
VERDI



Giuseppe
Verdi, 1874

BENJAMIN
BRITTEN

grandiose Schlussfuge des
zwanzig Jahre spdter ent-
standenen Falstaff hin.

., Tutto il mondo e burla”
heiBt es dort im kanonisch
verschachtelten Gesang:
Alles ist (nur) SpaB auf
Erden.

Von wegen! Die klassi-
sche Streichquartett-Tradi-
tion nahm Verdi, wie alle
gut komponierte Musik,
Uberaus ernst. Die Partitu-
ren insbesondere der spéa-
ten Beethoven-Quartette
hatte er nicht nur im Regal
stehen, er hatte sie auch studiert und seine Schlisse daraus gezogen. Dass
sein Quartett fur die Entstehungszeit als konservativ gilt, verwundert auf-
grund dieser Perspektive also nicht, es schmaélert auch seinen Wert in kei-
ner Weise, hatte doch Verdi keinerlei inhaltliche Auseinandersetzung mit
der Gattung geplant. Entstanden sind alle vier Satze aus praziser Kenntnis
der klanglichen und spieltechnischen Méglichkeiten der Streichinstrumen-
te, wobei italienische , eleganza" sich glticklich mit deutschem Kontra-
punkt paart. , Ich weil nicht, ob es gut oder schlecht ist, aber ein Quar-
tett ist es”, bilanzierte Verdi selbst, nachdem er einer 6éffentlichen Auffiih-
rung doch noch zugestimmt hatte. Und wer wollte das in Zweifel ziehen!
Vielleicht birgt sein Quartett ja gar die Erkenntnis, dass Oper und Instru-
mentalmusik letztlich zwei Seiten einer Medaille sind, versteht man es —
wie Verdi und andere — als Aufgabe der Musiker, auf ihren Instrumenten
zu singen.

» Die Kindheit des 1913 in der Kistenstadt Lowestoft in Suffolk gebo-
renen Benjamin Britten stellt in gewisser Weise das Paradebeispiel eines
britischen Mittelklasse-Jungen aus der Provinz dar: mit groBer Begeiste-
rung fur Cricket und stetigem, aber unauffélligem Fortschritt in der loka-
len Schule. Brittens musikalische Frihreife allerdings war die andere Seite
seiner Personlichkeit, denn aus ersten kompositorischen Anfangen im zar-
ten Alter von fiinf Jahren war der Werkkatalog des 14-jéhrigen bereits auf
stolze 100 Kompositionen angewachsen, tiberwiegend Lieder und Musik
fur Klavier Solo. 1934, in seinem letzten Jahr am Royal College of Music,
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plinderte Britten dann den Vorrat friiherer musikalischer Ideen fir die
Simple Symphony. ,,Sie baut komplett auf Materialien auf, die ich im Alter
zwischen 9 und 12 Jahren notierte", berichtet er. ,, Auch wenn die musika-
lische Entwicklung dieser Themen an vielen Stellen ganz neu ist, so sind
doch groRe Abschnitte des Werks eins zu eins jenen frihen Stiicken ent-
nommen, aufer natdrlich dass ich sie jetzt fuir Streicher neu instrumentiert
habe. "

Formal entsprechen die vier Satze weitgehend klassischen Vorlagen —
allerdings ,,en miniature". Die Satztitel belegen dabei (nicht zuletzt durch
die Alliterationen) Brittens humorvollen Umgang mit der Tradition ebenso
wie seinen neoklassischen Ansatz, denn Bourrée und Sarabande haben
ihre Basis in barocken Suiten. Der Kopfsatz tanzt kraftvoll und energiege-
laden; er mischt die thematische und harmonische Anlage der klassischen
Sonatenform mit der linearen Geradlinigkeit und motivischen Spielfreude
barocken Kontrapunkts. Ein késtliches Kunststiick schlieBt sich an: ein
Scherzo, von vorne bis hinten pizzicato (gezupft) und so schnell wie mog-
lich zu spielen, in Geist und Spielfreude ein lebendiger Springtanz mit
stampfenden Akzenten im ruhigeren Trio-Teil.

Anndhernd so lang wie die anderen drei Satze zusammen ist die Sara-
bande: eine Art britisches Volkslied im Stil von Vaughan-Williams, melo-
disch schlicht, doch unmittelbar zu Herzen gehend. Britten kontrastiert
hier ein schwermtig an- und abschwellendes Thema mit der sanften
Imitation barocker Tanzrhythmen, beide kontrapunktisch dialogisierend
und am Ende in einer verhaltenen, doch eindringlichen Coda miteinander
verbunden. Das Finale mag ,frolicsome" (ausgelassen) daherkommen,
doch mit der fein abgestimmten Athletik und dem Sportsgeist eines erst-
klassigen Cricket-Teams. Harmonie und
Metrum unterliegen immer wieder uner-
warteten Rucklern in einem Satzgeflige aus
stetig wechselnden Texturen, Farben und
Bewegungsimpulsen, das in einen empha-
tischen Schluss miindet.

Simpel? Von wegen! Vielmehr entpuppt
sich die Sinfonie als hochvirtuoses und wun-
derbar leichtgewichtiges Werk von unwider-
stehlichem kompositorischen Witz und mit-
reiBender Spielfreude. Musik mit Ohrwurm-
gefahr!

Benjamin Britten




» KAMMERKONZERT - K6

Sa. 28.09. - 19:30 Uhr - Jakobikirche Lippstadt
~Mortis desiderio”

Johannes Brahms (1833-1897)
Klavierquartett c-Moll op. 60
Allegro non troppo

Scherzo: Allegro
Andante
Finale: Allegro comodo

Zeljko Brkanovic (*1937)
Rezitativ und Arie fiir Violoncello und Klavier

- Pause -

Gabriel Fauré (1845-1924)
Klavierquartett Nr. 1 c-Moll op. 15
Allegro molto moderato
Scherzo: Allegro vivo

Adagio
Allegro molto

Gernot SiiBmuth - Anna Matz Violine

Erich Wolfgang Kriiger - Stefan Fehlandt Viola
Jelena Ocic - Hans Jakob Eschenburg Violoncello
José Gallardo - Frank-Immo Zichner Klavier
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Es ist nicht schwer, zu komponieren. Aber es ist
fabelhaft schwer, die tberfliissigen Noten unter
den Tisch fallen zu lassen. Johannes Brahms

» Neben den schon in der Klassik klar profilierten Kammermusikgattun- KLAVIER-
gen Streichquartett und Klaviertrio entstand das Klavierquartett als we-
sentlich seltenere Besetzungsvariante aus dem eher diffusen Bereich der

begleiteten Klaviermusik. Wer einen Pianisten virtuos in Szene setzen

QUARTETT

wollte, jedoch nicht unbedingt ein Orchester zur Verfligung hatte, der
musste eine Begleitung im kleinen, dennoch effektvollen Format zustande
bringen, die dem Klavier als Stiitze wie als Dialogpartner dienen und es
auch hier und da herausfordern konnte. Die Besetzung mit drei Streich-
instrumenten, die zusammen den gesamten Ambitus von tief bis hoch
umfassen — also mit Violine, Viola und Violoncello — kristallisierte sich bei
diesen Uberlegungen bald als Standard heraus, der seither kaum in Frage
gestellt worden ist. Dass Klavier und Streicher im Klavierquartett klar von-
einander getrennt sind, sich gegentiiberstehen, ja oft regelrecht , gegen-
einander ausgespielt” werden, wurde ebenso Usus.

» Aus Brahms' Feder stammen gleich drei Klavierquartette, begonnen
trotz der unterschiedlichen Opuszahlen 25, 26 und 60 offenbar allesamt
bereits im Jahr 1855. Der Komponist erprobte sich damals griindlich auf

JOHANNES

BRAHMS

dem Weg zur groRformatigen Kammermusik fur ,sein” Instrument, das
Klavier, mehr als dass er — wie spdter im Falle des Streichsextetts — schon
an sinfonische Dimensionen gedacht hétte. Denn auch wenn durch die
vom Klavier ausgehende Erfindung der Quartette vielfach der Eindruck
entstehen mag, der kammermusikalische Rahmen werde hier zumindest
anndhernd gesprengt, so muss man doch eingestehen, dass Brahms kaum
an vergleichbaren Werken, geschweige denn an einem Gattungsverstand-
nis des Klavierquartetts ,an sich” zu messen wére. Er hatte alle Freiheit,
eigene Wege zu gehen.

Wie wichtig ihm diese Werke und ihr Format waren, ldsst allein schon
die Tatsache ahnen, dass er gleich drei Exemplare parallel in Angriff nahm,
sie einem langwierigen Entstehungsprozess unterzog und nachweislich
ausgiebig an ihnen feilte. Opus 25 und 26 wurden 1861 vollendet, Opus
60 dagegen wurde erneut auf Eis gelegt und fand erst zwischen 1873 und
1875 seine endgultige Gestalt. Zu Recht bewunderte Clara Schumann da-
her , die Einheit der Stimmung, obgleich die Sdtze zu so verschiedenen
Zeiten entstanden sind" — in der Tat, ein Werk wie aus einem Guss!



Johannes Brahms
Fotographie aus
dem Jahr 1874

Dass eben diese Clara, Ehefrau seines bewunderten, doch seelisch kran-
ken Freundes Robert Schumann, fiir Brahms' regelrechten Kampf mit dem
Opus 60 verantwortlich war, ja dass der hochemotionale Charakter des
Quartetts und Brahms' Anspruch an die Komposition an seiner besonde-
ren Beziehung zu Clara festzumachen sind, wird inzwischen kaum noch
bezweifelt. Zuallererst steht es in der ,Schicksalstonart” c-Moll, regelrecht
wie ein Pendant zu Beethovens flinfter Sinfonie. Mehrfach treffen Brahms'
AuRerungen zu diesem Werk zudem auffillig mit Aussagen liber Goethes
Werther zusammen, so empfiehlt er etwa seinem Verleger Simrock, auf
dem Titelblatt das Bild des Komponisten mit vorgehaltener Pistole abzu-
drucken. , Ich werde lhnen zu diesem Zweck meine Photographie schi-
cken!" Kein Zweifel, am Rande des Selbstmords aus ungliicklicher Liebe
stand Brahms zeitweise selbst — und das verehrte Wesen war Clara. Eine
Liebe, die es nicht geben durfte. Konnte Brahms aber ein solches Bekennt-
niswerk publik machen? Spurbar jedenfalls wird die menschliche Tragik
der Hintergriinde auch noch im 20 Jahre spéter vollendeten Quartett.

Ein Schritt moéglicherweise, mit dem Brahms sich endlich von nie ganz
verwundenen Erinnerungen befreite.

Die tiefe, leidenschaftliche Ernsthaftigkeit, die das Werk transportiert,
ist einzigartig! Das harte C des Klaviers zu Beginn verbietet bereits jede
Illusion; Seufzer der Streicher sind die Antwort. Verstort erscheint dieser
Anfang, und erst Gber verschlungene Pfade bahnt sich das Hauptthema
seinen Weg, manifestiert sich schlieBlich emphatisch, ja trotzig. Doch bald
schon windet sich die Melodie, verrennt sich, kommt nur momentweise
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zur Ruhe. Ringt sich das Hauptthema in der Durchfiihrung nach rétsel-
haften Glockenkldngen noch zu heroischem Dur durch, so bricht es in der
Reprise umso tragischer zusammen. Die Verzweiflung nimmt sogartige
Zige an.

Geisterhaft und hochromantisch zerkluftet jagt das Scherzo dahin. Be-
zlige zur 1853 gemeinsam mit Schumann und Albert Dietrich komponier-
ten , Frei-aber-einsam*-Sonate werden offenbar — ein Grund vielleicht,
dass Clara den Satz besonders schédtzte? Oder reizte sie einfach der vir-
tuose Klavierpart? Lyrisch entriickt scheint das folgende Andante, in Dur,
doch dunkel gefarbt, wie Brahms es liebte — dennoch zart, arios, der Welt
abhanden gekommen. Musik mit einzigartiger Aura.

Wie sollte Brahms die so aufgebaute Spannung l6sen, wie das Werk zu
Ende bringen? Langsam, doch von quélender Unruhe getrieben, ldsst er
das Finale voranschreiten: vom Dunkel ins Licht, von Moll nach Dur. Ein
Streicherchoral setzt wie erlésend ein, um dann, zur Apotheose gesteigert,
in vollem Glanz aufzubliihen. Die melancholische Note zum Schluss fehlt
dennoch nicht — verklart, geldutert aus zeitlicher Distanz. Den formalen
Proportionen des Quartetts gibt das den letzten Schliff, sie wirken orga-
nisch, gereift, gewachsen. Ein Schmerzenswerk lange, letztlich ein Meis-
terwerk!

» Musik des zeitgendssischen kroatischen Komponisten Zeljko Brkanovic
erklang bereits im Rahmen der WestfalenClassics 2010, als bei einem Kon-
zert in Soest in Anwesenheit des Komponisten die Urauffihrung seines
Klavierquintetts begeisterte Aufnahme fand. Brkanovic, urspriinglich Pia-
nist und Dirigent, studierte Komposition an der musikalischen Fakultdt in
Skopje sowie spéter als Stipendiat des DAAD bei Erhard Karkoschka in
Stuttgart. Nach Engagements als Dirigent am Opernhaus Zagreb und am
Kroatischen Nationaltheater
Split ist er seit 1980 Dozent
fur Komposition und Musik-
theorie an den Musikakade-
mien in Zagreb und Podgo-
rica.

Brkanovics Musik beein-
druckt durch eine ganz ei-
genstandige Mischung der
Stilmittel. Der melodische
Aspekt, oft direkt oder ent-
fernt von der Folklore seiner
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Heimat inspiriert, bildet den Kern seiner kompositorischen Arbeit. Der har-
monische Kontext, in den die Melodien eingebettet werden, ist dabei nicht
selten eigenstandig, auch eigensinnig, doch stets tonal fundiert. Das Ge-
spur fur die Tonalitdt als ,angehaltener Zeit", das Brkanovic mit Kompo-
nisten wie Prokofjew, Strawinsky oder Hindemith teilt, er6ffnet ihm die
Moglichkeit, original zu sein, eigenen musikalischen Wurzeln nachzuspi-
ren und so ein weit personlicheres musikalisches Profil zu entwickeln als

er es selbst in zahllosen abstrakten Kompositionen der Neuen Musik beob-
achtet. Dabei wirkt seine Tonsprache stets innovativ: in der Gestaltung der
Form, der Eigenart des gewéhlten Klang- und Tonmaterials sowie in des-
sen paralleler Verarbeitung in horizontaler Folge und in vertikaler Schich-
tung. Tonalitat wird damit ein Aspekt mehrdimensionaler Erfahrung — tra-
ditionell inspiriert, doch aus den Klangerlebnissen der Gegenwart geboren,
expressiv und mit starker Erzahlkraft.

» Poesie, Noblesse und Esprit zeichnen die Musik von Gabriel Fauré aus,
dessen Bedeutung man in Deutschland eher unterschétzt, der in Frankreich
jedoch mit Debussy und Ravel in einem Atemzug genannt wird. Als erster
|6ste er sich dort vom Einfluss der deutschen Romantik und setzte ihr klare
Strukturen, poetisierende Farbigkeit und eine ganz neue Kunst dezenter
Andeutungen entgegen.

Aus der romantischen Empfindungswelt geborene Lieder und Kammer-
musik bilden den Kern von Faurés Schaffen und umfassen seine im Aus-
drucksgehalt personlichsten Werke. Hierzu zéhlen auch die zwei Klavier-
quartette, 1879 bzw. 1886 entstanden und charakterlich jeweils ganz ei-
genstandig. Auch Faurés ureigenes Instrument war das Klavier (bzw. die
Orgel), und so ist hier erneut zu spiiren, dass die Kompositionen vom Tas-
teninstrument her gedacht und empfunden sind, dessen Klangspektrum
die Streicher mit vielféltig schillernden Facetten durchziehen und beleben.
Das Klavierquartett op. 15 steht stilistisch zwischen Romantik und Impres-
sionismus; es demonstriert in der formalen Anlage Faurés Traditionsbe-
wusstsein, um im gestalterischen Detail umso intensiver mit Originalitat
und Ideenfille zu faszinieren. Eleganz und sanfte Melancholie offenbaren
sich fast durch die ganze Komposition als charakteristische Facetten von
Faurés musikalischer Asthetik, doch seine Musik verliert sich keineswegs
in Farben. Vielmehr beeindruckt die beim ersten Horen so spontan und
anmutig wirkende Komposition bei ndherem Hinsehen mit durchaus logi-
scher Konsequenz. Die unterschiedlichen Register der Instrumente werden
dabei kunstvoll ineinander verzahnt, ohne je zu verschwimmen - so ent-
steht eine faszinierende Transparenz des Klavierquartettklangs, die gerade

im Vergleich zur Brahmsschen Wucht eher mit subtilen, zarten Momen-
ten in ihren Bann zieht.

Auch wenn es erklartes Ziel der franzdsischen Komponisten war, sich
vom Einfluss der ,, Musique germanique" zu distanzieren und ihr Eigenes,
Gleichwertiges entgegenzusetzen, ist doch nicht zu leugnen, dass Brahms'
c-Moll-Klavierquartett auf Faurés erstes Exemplar der Gattung nicht ge-
ringen Einfluss ausgetibt hat. Dieser geht weit Uber die Wahl der Tonart
hinaus, zeigt sich etwa auch in der Satzfolge sowie in der intensiven the-
matischen Durchdringung des Kopfsatzes mit seinem markant punktierten
Hauptthema. Dominiert bei Brahms jedoch der dramatische Impuls, so
setzt Fauré typisch franzosische Schwerpunkte mit tanzerischem Gestus
und dezent kirchentonalen Anklangen. Noch individueller entfaltet sich
das folgende Scherzo, das ganz ohne deutsche Schwere luftig und befreit
die gesamte Farbpalette der Besetzung durchschwebt — atemlos, erregt
und in spirbarer Aufbruchsstimmung.

Als sensibler Klangzauberer zeigt sich Fauré im folgenden Adagio — mal
nachdenklich-verhalten, mal kraftvoller, getrieben von einem untergriindi-
gen Schmerz, der erst in der Coda zur Auflosung kommt. Dramatisch er-
regt folgt das Finale (eine zweite Version librigens, nachdem das erste bei
der Premiere durchgefallen war), dessen zackig emporschnellendes Brat-
schenthema vom Tutti aufgegriffen und bald schon in kontrapunktisch
dichten Durchfiihrungspassagen reich verarbeitet wird. Erneut klingen im
episodischen Seitenthema kirchentonale Farben an, ehe sich mit energie-
geladenem Impetus beide Themen in der strahlenden C-Dur-Coda ver-
einen.

Gabriel Fauré
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So0. 29.09. - 11:30 Uhr - Schloss Kértlinghausen
~Mozart und Hummel*

Wolfgang Amadeus Mozart (1756-1791)
Klavierkonzert C-Dur KV 467
in der Bearbeitung fiir Flte, Violine, Violoncello und Klavier
von Johann Nepomuk Hummel (1778-1837)
Allegro
Andante
Allegro vivace assai

Wolfgang Amadeus Mozart
Klavierkonzert A-Dur KV 488
in der Bearbeitung fiir Fléte, Violine, Violoncello und Klavier
von Johann Nepomuk Hummel
Allegro
Adagio
Allegro assai

- Pause -

Wolfgang Amadeus Mozart
Klavierquartett Es-Dur KV 493
Allegro
Larghetto
Allegretto

José Gallardo Klavier

Stephanie Winker Fl6te

Gernot SiiBmuth Violine

Stefan Fehlandt Viola

Hans Jakob Eschenburg Violoncello
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Man sagt, wenn die Engel fur Gott spielen,
so spielen sie Bach, flireinander aber spielen
sie Mozart. Isaiah Berlin

» Die Beziehung zwischen Wolfgang Amadeus Mozart und Johann Nepo-
muk Hummel ist unkompliziert und daher leicht beschrieben: Als Hummels
Vater 1786 als Musikdirektor aus PreBburg nach Wien kam, stellte er sei-
nen hochbegabten achtjghrigen Sohn auch dem berihmten Mozart vor,
der den Jungen - spontan und tberschwanglich begeistert vom seinem
ebenso brillanten wie natdrlich intuitiven Spiel — bei freier Kost und Logis
in seinem Hause aufnahm und ihn die kommenden zwei Jahre kostenlos
unterrichtete. Auf Mozarts Empfehlung hin unternahmen die Hummels ab
1788 ausgedehnte Konzertreisen durch ganz Europa, der junge Hummel
trat sozusagen in die FuBstapfen seines verehrten Lehrers, feierte Erfolge
und begann auch selbst zu komponieren.

Rein stilistisch war Hummels Klavierspiel dem Mozarts deutlich naher
als dem Beethovens, mit dem der Vergleich ja — allein des Alters wegen —
néher lage. Hummel jedoch schatzte das Spiel auf dem klassisch-dezenten
Fortepiano nach wie vor mehr als den ausladenderen Klang der modernen
englischen und franzosischen Instrumente, die Beethovens kraftvoller Be-
handlung des Klaviers entgegenkamen. ,, Wenn sich Beethovens Stil durch
eine ungeheure Kraft, Charakteristik, unerhorter Bravour und Geldufigkeit
auszeichnete, so war dagegen Hummels Vortrag das Muster der hochsten
Reinheit und Deutlichkeit der anmutigsten Eleganz und Zartheit und die
Schwierigkeiten waren stets auf dem hochsten, Bewunderung erregenden
Effekt berechnet, indem er die Mozart'sche Manier mit der fiir das Instru-
ment so weise berechneten Clement'schen Schule vereinigte”, so berich-
tet ein Zeitgenosse. Keine Frage brillanten Kénnens also, sondern der
Asthetik!

So wundert es nicht, dass Hummel den Werken seines einstigen Lehrers
Mozart auch in spateren Jahren noch anhing, selbst als er in eigenen Kom-
positionen einen feinsinnig romantischen Klavierstil auszuprdgen begann.
Fur Klavierquartett — allerdings mit Flote anstelle der Viola — bearbeitete er
1836 im Auftrag eines englischen Verlegers, aber sicher auch zum eigenen
Konzertgebrauch, sieben der Mozart-Klavierkonzerte sowie diverse Sinfo-
nien. Hummel kannte Mozarts Musik aus dem Effeff — und insbesondere
natrlich die Klavierwerke, die zur Zeit seiner Wiener Lehrjahre gerade
frisch entstanden waren und die er zweifellos unter der Aufsicht des Kom-
ponisten einstudiert und aufgefiihrt hatte.

MOZART

UND HUMMEL
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Wie nicht anders zu erwarten, prasentiert Hummel sich hier erneut als ein
mit allen Wassern der pianistischen Kunst gewaschener Virtuose, jedoch
auch als geschickter Arrangeur. Statt bloR zu tibertragen, findet er einen
Mittelweg zwischen eng am Original orientierter Adaption und freier Be-
arbeitung, wobei dem Klavierpart nicht nur die Rolle des Soloinstruments
zukommt, sondern auch einiges an Noten, was im Original das Orchester
zu bewidltigen hat. Dem Hoérer er6ffnen sich so aufregend neue Perspekti-
ven auf scheinbar bekannte Werke, deren dichte dialogische Struktur und
filigranes Stimmengeflecht im kammermusikalischen Format umso starker
hervortreten.

» ,Sie sind die Kronung und der Gipfel seines instrumentalen Schaffens
Uberhaupt, zum mindesten auf dem Gebiet des Instrumentalen” — so
schwdrmt Alfred Einstein Giber Mozarts Klavierkonzerte, und Volker
Scherliess bekundet: ,, Wenn das Wort 'Klassik' nicht nur eine Epoche,
sondern auch eine Ranghdhe bezeichnet, auf der friihere Entwicklungen
zusammentreffen und in spétere Zeiten ausstrahlen, dann bilden die Kon-
zerte Mozarts wahre exempla classica, die Hohepunkte der Gattung
tberhaupt.”

Zwar hat auch Mozart das Rad keineswegs neu erfunden, dienten ihm
doch die Konzerte Carl Philipp Emanuel Bachs bei seinen eigenen ersten
Gehversuchen in der Gattung als hochgeschétzter Leitfaden, studierte und
bearbeitete er Johann Christian Bachs Klaviersonaten und machte sich die
Werke diverser anderer GroRen der Zeit zu eigen. Letztlich jedoch diente
diese Vorarbeit allein dem Zweck, ganz eigene Ideen zu der Frage zu ent-
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wickeln, was ein Konzert — ein mehrsatziges Werk also fiir Soloinstrument
und Orchester — schén und hérenswert mache. Und darliber hinaus zum
Genuss fur den Spieler, ist doch die Perspektive des Pianisten stets Mozarts
eigene, der sich hier représentative, aber auch sinnlich inspirierende Musik
in die Finger komponierte, um vom Podium herab sein Publikum zu be-
toren.

Kein Zweifel: Als Mozart die Bihne der Musikgeschichte verlieB, war
das Solokonzert — und insbesondere das fiir Klavier — qualitativ und prin-
zipiell ein anderes geworden als zum Zeitpunkt seines Debits als Kompo-
nist und Interpret. In kunstvollster Manier positioniert er den Solisten als
Gegenpol wie als Partner des Orchesters, feilt immer intensiver an der
Dialektik des Gegen- und Miteinanders aller Beteiligten, an Farbnuancen,
an feinsinnig differenzierten Strukturen. Durch die musikalische Aufwer-
tung des Begleitapparats scharft Mozart zugleich auch das Profil des So-
listen, erweitert seinen Ausdrucksradius, schafft Reibungsflaichen und
fordert den kommunikativen Gedanken des Konzertierens. Welch ein
Geniestreich!

» Mozart war ein , Theatertier”! Er liebte es, sich und seine Musik in
Szene zu setzen, und unendlich oft finden sich in seinen Werken Dialog,
Streit, Kampf und Versdhnung — auf der Opernbtihne, aber nicht weniger
auch in der Instrumentalmusik. Das C-Dur-Klavierkonzert KV 467, 1785
in Wien dem Publikum vorgestellt, steht hierfiir exemplarisch: zwar wer-
den instrumentale Themen auf engstem Raum musikalisch ernsthaft mit-
einander verkntpft, doch ist der kommunikative Aspekt dabei ebenso pra-
sent wie die individuelle Charakteristik thematischer Varianten, sind die
melodischen und harmonischen Entwicklungen so vielschichtig, der Ver-
lauf der Musik so gestenreich und dramatisch fesselnd, dass man sich pro-
blemlos in der Oper wéhnen kdnnte. So schleicht sich etwa das Orchester
zu Beginn verstohlen wie spater Don Giovannis Diener Leporello ins Ge-
schehen, nur um gleich von einer zart singenden Melodie abgelenkt und
von Blaserfanfaren aufgeriittelt zu werden. In wenigen Takten hat Mozart
die Basis fir ein spannungsreiches Aufeinanderprallen seiner imaginaren
Buhnengestalten geschaffen, denen das scheinbar glatte C-Dur lediglich
als Sprungbrett dient.

Eine innbriinstige Arie, grundiert von unruhig pochenden Pulsschla-
gen, ist das Andante, in dem es Mozart nicht um pianistische Brillanz,
sondern um Farbenspiele und um den Zauber vollkommener Schlichtheit
geht. Das muntere Rondo-Finale scheint anschlieRend alle Besinnlichkeit
geradeheraus hinwegzumusizieren, Uberrascht dann aber doch mit einer
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Fille thematischer Gestalten, die durchaus auch dunklere Gefilde kreuzen.
Die Vielschichtigkeit des musikalischen Wechselspiels lasst problemlos ein
komplexes Opernfinale in der Fantasie des Horers entstehen, in dem bei
aller vordergriindigen Heiterkeit — man kennt es aus Don Giovanni, aus
Cosi fan tutte, aus Figaro — die vorangegangenen zwischenmenschlichen
Komplikationen unverkennbar ihre Spuren hinterlassen haben.

» Wahrend der Arbeit am Figaro entstand 1786 das Klavierkonzert KV
488, das — passend zu seiner erdenfernen Grundtonart A-Dur — als Inbe-
griff musikalischer Eleganz und Leichtigkeit gilt, zugleich aber auch ein
Musterbeispiel flir Mozarts vollkommene Formbeherrschung ist. Seinen
selbst formulierten Anspruch, ,Kenner" wie ,Liebhaber" gleichermalen
anzusprechen und zu begeistern, erfiillt das Konzert damit exemplarisch.

Das Allegro ist vielleicht der lyrischste aller mozartschen Kopfsatze: ge-
16st, heiter und doch alles andere als glatt, denn Mozart gewinnt dem or-
ganisch dahinflieBenden Thema stdndig neue Farbnuancen ab, kostet die
Waérme und Leuchtkraft der Tonart A-Dur (in der spéter auch das bertihm-
te Klarinettenkonzert stehen sollte) mit kammermusikalisch dichtem Motiv-
spiel und vollendeter klanglicher Noblesse aus. Nach derart kantablem Ges-
tus folgt als 2. Satz ein schwebendes Siciliano von tberirdischer Schonheit
und verklarter Melancholie. Die seltene Tonart fis-Moll und die reiche chro-
matische Farbung des melodischen Verlaufs heben den Satz in schmerz-
lich-stiBe musikalische Spharen, die nur an wenigen Stellen die zeitgenos-
sische Tonartencharakteristik bestétigen. Nach Schubart namlich ist fis-
Moll charakterisiert als ,,[...] finsterer Ton; er zerrt an der Leidenschaft
wie ein bissiger Hund am Gewande". Schmachten ja — Groll und Missver-
gnugen dagegen finden sich in diesem Adagio kaum.

Umso mehr wirkt der Umschwung zum Finale erneut wie ein Szenen-
wechsel auf der Opernbiihne, der die zuvor offenbar mithsam zuriickge-
haltenen Ideen jetzt nur so hervorsprudeln lasst, stindig wechselnd in
Gestus, Charakter, Farbe und Bewegungsimpuls, geistreich kontrastiert
sowie kunstvoll verkniipft und verschlungen. Musik von unwiderstehli-
cher Dynamik, die Figaros ,verriicktem Tag" in nichts nachsteht.

» Mozarts zwei Klavierquartette entstanden ebenfalls in den Jahren
1885 und 1886 in Wien. Sie sind also keineswegs friihe Vorstudien zu
den ,grofRen” Klavierkonzerten, sondern — noch dazu als erste ernstzu-
nehmende Exemplare der Gattung Klavierquartett tiberhaupt — gezielte
Anndherungen an die konzertante Klaviermusik im formal kleinen, des-
halb aber nicht weniger anspruchsvollen Rahmen. Dass das angestrebte
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Niveau der Quartette fiir Mozart prinzipiell auf Augenhdhe mit seinen
eigenen Klavierkonzerten lag, macht andersherum Hummels Reduktion
einiger Mozart-Konzerte auf kammermusikalisches Format so spannend
und sinnvoll: Denn an musikalischer Substanz nehmen sich Quartett-
oder Orchesterfassung definitiv nichts!

Das Es-Dur-Quartett folgt unmittelbar dem soeben vollendeten Figaro,
und viel von der angespannten, manchmal tiberspannten Heiterkeit der
Oper schwappt hintiber in das Kammermusik-Werk. Mozarts Themen-
Fundus war offenbar nach wie vor bis zum Uberlaufen gefiillt — allein fiinf
verschiedene nutzt er im Kopfsatz, was neben ausladenden Dimensionen
auch eine faszinierende Vielfalt an Zwischentdnen und motivischen Ver-
kntipfungen mit sich bringt. Ein charmantes Doppelschlagmotiv etabliert
sich dabei als konzertantes Dialogelement zwischen Klavier und Streichern
und damit als alles verbindender roter Faden. Auch hier folgt, diesmal in
verklartem As-Dur, ein arioser langsamer Satz, der mit seiner affektreichen
Gestik ausgesprochen erzdhlend wirkt und in dunkel timbrierten Modula-
tionspassagen romantische Stimmungen beschwort.

Die Dreisatzigkeit beider Klavierquartette weist erneut darauf hin, dass
Mozart hier mit der Idee eines Klavierkonzerts en miniature experimentier-
te und nicht etwa gezielt neue (meist viersatzige) Kammermusik-Formate
erprobte. So folgt ein konzerttypisches Rondo-Finale, das pianistischer
Kunstfertigkeit noch einmal gehdrig Zucker gibt, in spielerischem Mitein-
ander der vier Instrumente dennoch erneut auch die ganze Farbpalette
des kleinen Ensembles entfaltet und ihren
kleinteiligen Dialogen regelrecht buffo-
neske Ziige verleiht.

Mozarts Fliigel vom
Klavierbauer Anton Walter
aus dem Jahr 1784
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NAZILA BAWANDI

Ihre Ausbildung absolvierte die Sopra-
nistin an der Higher Academy of Ballet
Teheran unter der Aufsicht des Royal
Ballet Covent Garden, London. Nazila
Bawandi erhielt ein Stipendium an der
Opernschule Wien unter Prof. Rapf. Es
folgten weitere Studien als lyrisch-dra-
matischer Sopran an der Musikhoch-
schule KoIn bei Prof. Dr. Miller-Heuser.
Zahlreiche Konzerte und Auffthrun-
gen auf verschiedenen europdischen
und nordamerikanischen Blhnen lieRen
sie als Oratorien- und Liedinterpretin
bekannt werden. Sie wirkte bei Auffiih-
rungen von Disseldorf bis Los Angeles
mit neuen Kompositionen mit, unter an-
derem mit Werken des amerikanischen
Komponisten Nick Ariondo, und erhielt

Einladungen zu internationalen Festivals
wie den Bregenzer Festspielen.

Ihr besonderes Engagement gilt auch
Benefizveranstaltungen wie der AIDS-
Gala in Kéln und der UNICEF-Gala in
Dusseldorf zur Unterstiitzung von Wai-
senkindern im Iran.

SRDJAN CALDAROVIC

Geboren in Zagreb, Kroatien, begann
Srdjan Caldarovic im Alter von fiinf Jah-
ren, Klavier zu spielen. Als Solist trat er
bereits mit 13 Jahren zusammen mit ver-
schiedenen Orchestern auf, darunter mit
dem Zagreber Solisten Ensemble.

Caldarovic studierte im Hauptfach
Klavier an der Musikakademie der Uni-
versitdt Zagreb in der Klasse von Prof.
Vladimir Krpan, seine pianistischen Fa-
higkeiten perfektionierte er weiter an
der Indiana University in Bloomington
bei Prof. Leonard Hokanson und am
Trinity College of Music bei Prof. Philip
Fowke. Spater wurde er wissenschaft-
licher Mitarbeiter an der University of
Miami School of Music, wo er 2002
einen Master-Abschluss in Piano Perfor-
mance unter der Leitung von J.B. Floyd
erhielt.

Seit 1990 konzertiert Srdjan Caldaro-
vic regelméaBig als Solist und Kammer-
musiker. Er hat eine Reihe von Konzer-
ten in Kroatien, Deutschland, Italien und
in den USA gegeben. Seit 2005 hélt er
eine Stelle als Assistant Professor an der
Hochschule fiir Musik in Zagreb inne.
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ALEXIA EICHHORN

wurde in Bamberg geboren, wo sie von
Walter Forchert unterrichtet wurde. Sie
studierte bei Valery Gradow an der Mu-
sikhochschule Mannheim und Ulrike Die-
rick an der Hochschule des Saarlands. Es
folgten Auslandsstudien bei Alberto Lysy
an der International Menuhin Music
Academy in Gstaad und als Stipendiatin
des DAAD und des Bayerischen Kultur-
fonds bei Yfrah Neaman an der Guildhall
School in London. Dort erhielt sie das
Advanced Certificate.

Nach Stationen bei der Staatsphilhar-
monie Rheinland-Pfalz und als stellver-
tretende Konzertmeisterin der Stuttgar-
ter Philharmoniker wurde Alexia Eich-
horn im Jahr 1999 erste Konzertmeiste-
rin der Hofer Symphoniker. RegelmaBi-
ge Konzerte als Solistin mit diesem und
weiteren Orchestern runden ihre Tatig-
keit ab.

Sie gastiert bei zahlreichen Festivals
und musizierte u.a. mit Thomas Brandis,
Michael Sanderling und UIf Hoelscher.
Als Kammermusikerin beschéftigt sie sich
auch intensiv mit der Bratsche. Seit 2004
hat sie einen Lehrauftrag an der Hoch-
schule far Musik Franz Liszt in Weimar
inne.

FRIEDEMANN EICHHORN

wurde 1971 in Mnster geboren und
studierte Violine bei Prof. Valery Gra-
dow in Mannheim, Alberto Lysy an der
International Menuhin Music Academy
in Gstaad und bei Margaret Pardee an
der Juilliard School New York.

Friedemann Eichhorn konzertiert mit
Orchestern wie den St. Petersburger
Philharmonikern oder dem SWR-Rund-
funkorchester und musizierte mit Yuri
Bashmet, Saschko Gawriloff, Gidon Kre-
mer, Yehudi Menuhin, Igor Oistrach und
Gerhard Oppitz. Kammermusikalisch ar-
beitet er regelmaRig mit Julius Berger,
José Gallardo, Alexander Hilshoff und
Thomas Miiller-Pering zusammen.

Friedemann Eichhorn gastierte in Mu-
sikzentren wie dem Miinchener Gasteig,
Schauspielhaus Berlin, der Philharmonie
St. Petersburg und dem Schleswig-Hol-
stein-Musik-Festival und spielte zahlrei-
che CDs ein.

Seit 2002 lehrt er als Professor an der
Hochschule fir Musik ,, Franz Liszt" in
Weimar und ist Kinstlerischer Leiter des
Internationalen Louis-Spohr-Wettbe-
werbs fir junge Geiger. Im Jahr 2005
wurde er mit der George Enescu-Me-
daille des Rumanischen Kulturinstituts
ausgezeichnet. An der Universitdt Mainz
promovierte er in Musikwissenschaft.



HANS-JAKOB ESCHENBURG

erhielt seinen ersten Cello-Unterricht im
Alter von fiinf Jahren. Sein Studium ab-
solvierte er bei Prof. Josef Schwab an der
Hochschule fiir Musik ,Hanns Eisler” in
Berlin. Von 1984 bis 1988 war er 1. So-
locellist beim Rundfunk-Sinfonieorches-
ter Leipzig, von 1979 bis Februar 2000
Mitglied des Petersen Quartetts, mit
dem er in ganz Europa, in Nord- und
Stidamerika, Australien und Fernost kon-
zertierte, Gast bedeutender Musikfesti-
vals war und zahlreiche CDs einspielte.
Hans-Jakob Eschenburg ist seit Okto-
ber 1999 1. Solo-Cellist des Rundfunk-
orchesters Berlin, in gleicher Position ist
er Mitglied des Kammerorchesters C. Ph.
E. Bach und tritt weiterhin als Solist und

Kammermusikpartner in Erscheinung.
Seit 2002 ist Eschenburg Solocellist der
Staatskapelle Berlin. Er hat einen Lehr-
auftrag an der Hochschule fur Musik
Hanns Eisler" in Berlin inne.

STEFAN FEHLANDT

erhielt seine musikalische Ausbildung an
der Hochschule fur Musik ,, Hanns Eisler"
Berlin. Den Schwerpunkt seiner kiinstle-
rischen Tétigkeit bildet die Arbeit im in-
ternational erfolgreichen Vogler Quar-
tett, dem er als Griindungsmitglied seit
1985 angehort. Zu seinen Kammermu-
sikpartnern zahl(t)en Boris Pergamen-
schikow, David Geringas, Daniel Miller-
Schott, Isabelle Faust, Christian Tetzlaff,
Julia Fischer, Antje Weithaas und Lars
Vogt.

Stefan Fehlandt konzertiert bei re-
nommierten deutschen und internatio-
nalen Festivals wie den Dresdner Musik-
festspielen und den Festspielen Mecklen-
burg-Vorpommern, dem Schleswig-Hol-
stein Musikfestival, den Salzburger Fest-
spielen, dem Festival ,Spannungen”, in
Hitzacker, Moritzburg, Delft und Risor.

Seit 2007 lehrt Stefan Fehlandt als
Professor fiir Kammermusik und Viola
an der Hochschule fir Musik und Dar-
stellende Kunst Stuttgart. Daneben ste-
hen Meisterkurse und Workshops u.a.
bei der Jeunesse Musicale, der Schuber-
tiade sowie in Berlin, Stockholm, Sevilla,
Sydney, Cincinnati, Toronto, Sao Paulo,
La Paz und Lima.

JOSE GALLARDO

wurde in Buenos Aires, Argentinien ge-

boren. Seit dem funften Lebensjahr be-
gann er mit dem Klavierunterricht, zu-
ndchst in Buenos Aires am Konservato-
rium. Spéter setzte er sein Studium bei
Prof. Poldi Mildner im Fachbereich Mu-
sik der Universitat Mainz fort. 1997 er-
hielt er sein Diplom. Wéhrend der Zeit
entdeckte er schon seine Vorliebe fiir
Kammermusik.

Musikalische Anregungen verdankt er
Ktnstlern wie Menahem Pressler (Trio
Beaux Arts), Alfonso Montecino, Karl-
Heinz Kdmmerling, Sergiu Celibidache
und Rosalyn Tureck. Er erhielt zahlreiche
nationale und internationale Preise und
Einladungen zu zahlreichen Festivals
und konzertierte in Europa, Asien, Israel,
Ozeanien und Stdamerika, darunter in
Konzerthdusern wie der Tonhalle Zirich,
Musikhalle Hamburg, Kurhaus Wiesba-
den, Teatro della Pergola Florenz und
Wigmore Hall London.

José Gallardo arbeitet bei Meister-
kursen mit Maxim Vengerov, Siegfried
Palm, Bernard Greenhouse und Steven
Isserlis, seit 1998 ist er Dozent im Fach-
bereich Musik der Universitat Mainz.

FRITHJOF MARTIN GRABNER

Nach dem Studium in den Fachern Kon-
trabass und Kammermusik in Leipzig war
Frithjof Martin Grabner tber 18 Jahre als
Solokontrabassist engagiert, darunter
beim Rundfunk-Sinfonieorchester Leip-
zig, Rundfunk-Sinfonieorchester Berlin
und der Staatsoper , Unter den Linden”
Berlin. Als Gast spielte er beim Sympho-
nieorchester des Bayerischen Rundfunks,
den Bamberger Symphonikern, an den
Berliner Opernhdusern, dem Deutschen
Symphonie Orchester Berlin, der Sachsi-
schen Staatskapelle Dresden, dem Miin-
chener Kammerorchester und vielen an-
deren.

Frithjof-Martin Grabner ist Mitglied
renommierter Ensembles wie dem Bach-
Collegium Stuttgart, Kammerorchester
. Carl Philipp Emanuel Bach", Leipziger
Consort, Neues Berliner Kammerorches-
ter, Berliner Bachakademie und ,, Solisten
Ensemble Berlin". Er spielte Rundfunk-,
Fernseh- und CD-Aufnahmen ein. Kon-
zertreisen fuhrten ihn durch ganz Euro-
pa, Asien, Nord- und Stidamerika und
Israel.

Grabner lehrte an der Hochschule fiir
Musik ,, Hanns Eisler” Berlin und ist heu-



te Professor fiir Kontrabass an der Hoch-
schule fiir Musik und Theater , Felix Men-
delssohn Bartholdy* Leipzig. Meisterkur-
se gab er in Ddnemark, Italien, Norwe-
gen, Polen, Portugal und Tschechien
sowie bei internationalen Festivals.

ERICH WOLFGANG KRUGER

1954 in Gustrow geboren, studierte Erich
Wolfgang Kriiger bei Prof. Alfred Lipka
an der Hochschule fir Musik ,,Hanns Eis-
ler" Berlin. Er ist Preistrager internationa-
ler Wettbewerbe: 1977 Markneukirchen,
1984 , Prager Frihling” und 1985 Ver-
celli (Italien).

Uber 20 Jahre war Erich Wolfgang
Kriiger Solobratscher verschiedener Or-
chester, u.a. Rundfunkorchester Leipzig,
MDR Sinfonieorchester und Rundfunk-
Sinfonieorchester Berlin. Er ist zudem
Mitglied diverser Kammermusikensem-
bles, darunter das Bach-Collegium Stutt-
gart und das Kammerorchester , Carl
Philipp Emanuel Bach”. Konzertreisen
fuhrten ihn nach Europa, Asien, Nord-
und Stidamerika, zahlreiche Rundfunk-,
CD- und TV- Aufnahmen sind beredte
Zeugnisse seines Schaffens.

Seit 1979 lehrt Kriiger an der Hochschu-
le fur Musik ,,Hanns Eisler" Berlin. 1997
wurde er als Professor an die Hochschule
fiir Musik ,, Franz Liszt" in Weimar beru-
fen. Viele seiner Schiler spielen in den
fihrenden Orchestern Europas.

MA'ALOT QUINTETT
Stephanie Winker Fléte
Christian Wetzel Oboe
Ulf-Guido Schéfer Klarinette
Volker Tessmann Fagott
Sibylle Mahni Horn

Das Ma'alot Quintett gehort seit seiner
Grindung im Jahr 1986 international zu
den fuhrenden Ensembles in der Kam-
mermusik. Das Repertoire umfasst die
gesamte Blaserquintett-Literatur von der
Klassik bis zur Avantgarde. Einzigartig
sind die von UIf-Guido Schafer dem En-
semble ,,auf den Leib" geschriebenen
Bearbeitungen, die auch komplett auf
CD zu horen sind.

Ein besonderes Anliegen ist dem Quin-
tett die Zusammenarbeit mit Komponis-
ten, um auch in der ,,Neuen Musik" eine
Erweiterung des Repertoires zu fordern.
Konzertagenturen, Veranstalter, Produ-
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zenten und Kiinstler unterstiitzen das
Ma'alot Quintett bei der Realisierung
neuer, auch experimenteller Ideen. Die
Zusammenarbeit mit dem Label Da-
bringhaus & Grimm setzt die Reihe der
in der Fachwelt einhellig gelobten CD-
Produktionen fort: Im Jahr 2006 erhielt
das Ensemble den begehrten Echo Klas-
sik Preis fir seine Dvorak-Einspielung.

Vier erste Preise bei groRen interna-
tionalen Wettbewerben ebneten dem
Ma'alot Quintett nach seiner Griindung
den Weg zu bedeutenden Musikfest-
spielen, zu Rundfunk-Produktionen so-
wie zu einer regen Konzerttatigkeit im
In- und Ausland. Herausragender Erfolg
war der Gewinn des Ersten Preises beim
internationalen ARD-Wettbewerb in
Miinchen.

Alle Mitglieder des Ensembles haben
Solo-Positionen in bedeutenden deut-
schen Orchestern oder lehren als Pro-
fessoren an Musikhochschulen.

JELENA OCIC

Das virtuose und farbenreiche Spiel der
Cellistin begegnet enthusiastischen Ova-
tionen in den Konzertsdlen dreier Konti-
nente. Bernard Greenhouse, Griinder-
cellist des beriithmten Beaux Arts Trio,
nannte sie , eines der auBerordentlich-
sten Cellotalente der heutigen Zeit",
und der unvergessliche Siegfried Palm,
die herausragende Figur der Musik des
20. Jahrhunderts, beschrieb sie als ,, eine
der vielversprechendsten Interpretinnen
der Neuen Musik*.

Als Solistin konzertiert die kroatische
Cellistin mit Kammer- und philharmoni-

schen Orchestern und als Recitalistin in
Ost- und Westeuropa, in den Vereinig-
ten Staaten und in Asien. Mehrere Kom-
ponisten haben ihr Werke gewidmet.
Ihre mit dem Pianisten Federico Lovato
eingespielten CDs mit der , Kreutzer"-
Sonate Beethovens und mit Sonaten
von Ginastera, Hindemith und Kabalew-
sky und den ,Songs of Shulamith" von
Anatolius Senderovas wurden in der
Fachpresse einhellig mit Begeisterung
rezensiert.

An der Musikhochschule in Mann-
heim, wo sie seit 2004 der Lehrerschaft
angehort, konzipierte sie innovative Pro-
jekte. Aus ihrer Mannheimer Celloklasse
traten Gewinner internationaler Wettbe-
werbe und Mitglieder namhafter Or-
chester hervor.



DAGMAR SPENGLER

Die Solocellistin der Staatskapelle Wei-
mar erhielt ihren ersten Cellounterricht
an der Musikschule Marl bei Zoltan Thir-
ring und Klaus Baumeister. Sie studierte
bei Prof. Claus Kanngiesser an der Hoch-
schule far Musik KéIn und folgte nach
ihrer Kuinstlerischen Reifepriifung 1998
der Einladung von Bernard Greenhouse
in die USA. Im gleichen Jahr wurde sie
Stipendiatin des Deutschen Musikwett-
bewerbs Bonn mit dem Rebecca-Clarke-
Trio. Zahlreiche internationale Meister-
kurse u.a. bei David Geringas, Bernard
Greenhouse, Lluis Claret und dem Alban
Berg Quartett erweiterten ihre musikali-
sche Ausbidung.

Dagmar Spengler war Solocellistin in
mehreren Jugendorchestern und im Folk-
wang Kammerorchester in Essen. Von
2001 bis 2003 spielte sie als Cellistin in
der Sachsischen Staatskapelle Dresden
(Semperoper).

Seit Oktober 2004 unterrichtete sie
wiederholt an der Hochschule fiir Musik
,Franz Liszt" in Weimar, 2006 war sie
Dozentin bei der Internationalen Bach-
akademie Stuttgart in Krakau unter der
Leitung von Helmuth Rilling und musi-
zierte im Bachkollegium Stuttgart.

Dagmar Spengler
Gernot Stifmuth
Frank-Immo Zichner
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GERNOT SUSSMUTH

trat im Alter von neun Jahren zum ersten
Mal als Solist vor ein Orchester, es folg-
ten Preise bei diversen Wettbewerben.
Nach dem Studium an der Hochschule
fur Musik ,,Hanns Eisler" war er als Kon-
zertmeister beim Rundfunk-Sinfonieor-
chester Berlin und bei der Staatskapelle
Berlin engagiert. Seit August 2002 ist er
erster Konzertmeister der Staatskapelle
Weimar.

Gernot StuRmuth ist gefragter Kam-
mermusikpartner. Von 1983 bis 2000
widmete er sich dem Streichquartettspiel
im Petersen-Quartett, zur Jahrtausend-
wende griindete er das Aperto Piano
Quartett. Er tritt regelmaRig als Solist
auf und musiziert gemeinsam mit ande-
ren renommierten Kammermusikpart-
nern. Zahlreiche CD-Aufnahmen erschie-
nen auf unterschiedlichen Labeln. Seit
mehreren Jahren lehrt er an den Musik-
hochschulen in Berlin und Weimar.

Seit 2012 ist Gernot SUBmuth Inten-
dant des Festivals WestfalenClassics.

FRANK-IMMO ZICHNER

erhielt seine Ausbildung in Berlin in der
Meisterklasse von Prof. Dieter Zechlin.
Er wurde mit dem Preis der Deutschen
Schallplattenkritik, dem Supersonic
Award und dem Diapason Découverte
ausgezeichnet.

Zahlreiche CD-Aufnahmen mit dem
Pianisten, ob als Solist oder als Kammer-
musiker, liegen vor. Konzerte fiihrten
ihn in Gber 30 Lénder Europas, Skandi-

naviens, Stidostasiens, Mittel- und Std-
amerikas, nach Japan und zu internatio-
nalen Festivals.

Seit 2000 spielt Frank-lmmo Zichner
mit Gernot StiRmuth, Stefan Fehlandt
und Hans-Jakob Eschenburg im Aperto
Piano Quartett.

Frank-Immo Zichner ist Visiting Pro-
fessor der School of Music in Blooming-
ton, USA und unterrichtet an den Hoch-
schulen fur Musik , Franz Liszt" Weimar,
.Felix Mendelssohn-Bartholdy* Leipzig,
Hanns Eisler” Berlin und an der Univer-
sitdt der Kiinste in Berlin.



» JUNIOR ARTISTS

DOMINIK BEYKIRCH

Geboren 1990 in Thiringen, absolvier-
te Dominik Beykirch seine musikalische
Laufbahn zunéchst als Schiler des Mu-
sikgymnasiums , Schloss Belvedere" in
Weimar. Bereits 2005 begann er seine
Ausbildung in den Fachern Orchesterdi-
rigieren und Opernkorrepetition an der
Weimarer Musikhochschule. Seit 2010
studiert er gleiches bei Prof. Nicolas
Pasquet und Martin Hoff und besuchte
Meisterkurse bei Bernard Haitink und
Daniel Raiskin.

Dominik Beykirch arbeitete unter an-
derem mit der Staatskapelle Weimar,
dem MDR-Sinfonieorchester und der

Jenaer Philharmonie und leitete die Ur-
auffithrung von Ludger Vollmers Ju-
gendoper ,Schillers Rduber”. Parallel
zum Studium widmet er sich intensiv
dem Continuospiel. Des weiteren griin-
dete er 2012 die , Mitteldeutsche Kam-
merkantate" zur Pflege traditionsreicher
mitteldeutscher Vokal- und Instrumen-
talmusik.

Dominik Beykirch ist Stipendiat im
Dirigentenforum des Deutschen Musik-
rates sowie der Hermann-Hildebrandt-
Stiftung, in deren Rahmen er in der
Spielzeit 2013/14 Assistent von Michael
Sanderling und der Dresdner Philharmo-
nie ist.

MAGDALENA BRUNE

1985 in Soest geboren, wurde Magda-
lena Brune mit 15 Jahren Jungstudentin
an der Folkwang Hochschule in Essen
bei Emile Cantor und studierte danach
an der Musikhochschule , Hanns Eisler”
in Berlin. Seit 2010 ist sie Schillerin von
Erich Kriiger in Weimar. Wichtige kam-
mermusikalische Impulse erhielt sie durch
Mitglieder des Artemis-Quartetts und bei
Antje Weithaas.

Konzerttourneen fuihrten Magdalena
Brune durch Europa und nach Stdkorea,
mit Auftritten in der Royal Albert Hall
London und im Culture Center Seoul.
Neben Preisen bei , Jugend musiziert”
auf Bundesebene erhielt sie den Sparkas-
sen Forderpreis des Rheinischen Girover-
bandes in der Kategorie , Viola solo* in
der Tonhalle Dusseldorf. 2010 wurde ihr
das Stipendium der Brahms-Gesellschaft
Stralsund zuerkannt, seit 2010 ist sie Sti-
pendiatin des Richard-Wagner-Verbands
und seit Juni 2011 Mitglied des Dioge-
nes-Quartetts.
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JUDITH EISENHOFER

1984 in Regensburg geboren, erhielt
Judith Eisenhofer ihren ersten Violinun-
terricht im Alter von 6 Jahren. Mit 10
Jahren wurde sie in die Klasse fiir Hoch-
begabte von Professor von der Goltz
aufgenommen. Mit 19 Jahren wechselte
sie an die Hochschule fur Musik ,, Franz
Liszt" in Weimar in die Klasse von Pro-
fessor Gernot Stifmuth. Sie stellte sich
in Meisterklassen von Tibor Varga, Ida
Haendel, Prof. Heinz Schunk und dem
Leipziger Streichquartett vor.

Judith Eisenhofer erhielt mehrere erste
Preise beim Bundeswettbewerb ,Jugend
Musiziert” sowie ein Stipendium der Ri-
chard-Wagner-Stiftung. Sie war Kon-
zertmeisterin des Bayerischen Landesju-
gendorchesters, des Kammerorchesters
der Hochschule fiir Musik Regensburg,
des Orchesters der Hochschule fiir Musik
. Franz Liszt" Weimar und des Ensembles
des Europdischen Musikfests Stuttgart.

Ihr Debdt als Solistin gab Judith Eisen-
hofer im Alter von 14 Jahren mit dem
Philharmonischen Orchester Regens-
burg, es folgten solistische Auftritte mit
der Jungen Marburger Philharmonie und
dem European Union Chamber Orches-
tra sowie mit dem Festivalorchester des
Europdischen Musikfestes Stuttgart.

ANNA MATZ

wurde 1991 in Dresden geboren und er-
hielt ab ihrem sechsten Lebensjahr Gei-
genunterricht bei Frau Professor Andrea
Eckoldt, Dozentin an der Hochschule fir
Musik ,, Carl Maria von Weber" Dresden.
Seit dem Wintersemester 2009/2010
studiert sie in Weimar bei Prof. Friede-
mann Eichhorn.

Anna Matz konzertierte bereits mehr-
fach als Solistin mit Orchester, ihre Solo-
konzerte fuihrten sie 2011 nach Tsche-
chien, Italien und Stidamerika. Sie nahm
mehrere Male erfolgreich an nationalen
und internationalen Musikwettbewerben
teil, darunter beim internationalen Wett-
bewerb ,, Andrea Postacchini” in Fermo,
Italien. Sie besuchte Meisterkurse bei
Prof. Yair Kless, Prof. Friedemann Eich-
horn, Prof. Igor Ozim und bei Pinchas
Zukerman.

Anna Matz war in Folge des 1. Preises
beim Bundeswettbewerb ,Jugend musi-
ziert" von 2007 bis 2009 Stipendiatin
der Jurgen-Ponto Stiftung und der Sach-
sischen Mozart-Gesellschaft e.V. 2010
wurde sie in die Férderung von Yehudi
Menuhin , Live Music Now" und zuletzt
2012 als Stipendiatin in die Studienstif-
tung des Deutschen Volkes aufgenom-
men.
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FORDERVEREIN

WestfalenClassics e.V.
UNSERE ZIELE

WestfalenClassics — seit 2005 ein Festival mit herausragender Kammermusik:

» Forderung der Region im kulturellen, touristischen und wirtschaftlichen
Bereich durch innovative Konzertkonzepte

» Présentation international bekannter Kinstler

» Jéhrliche Durchfiihrung an historischen Orten in Schléssern und Kirchen

» Prasentation klassischer und zeitgendssischer Werke

FORDERUNG

Das Festival und der musikalische Nachwuchs:

» durch Gesprachskonzerte und Kinderkonzerte Interesse an klassischer
Musik wecken

» familienfreundliche Preisgestaltung, Beteiligung am Konzertprogramm
fuir begabte Nachwuchskiinstler

NETZWERK

Kooperation schafft Kontakte und gibt neue Impulse in der Region:

» Zusammenarbeit mit anderen Klassikfestivals, Kooperation mit
Musikschulen in der Region, Partnerschaften mit Schulen

MITGLIEDER

» sichern den Fortbestand des Festivals, genieBen den Vorteil der
vorzeitigen Kartenbestellung

» sind standig Uber Aktivitaten des Vereins informiert

» fordern besonders die ,, Outreach”-Konzerte (, Klassische Musik zum
Anfassen” mit den Kiinstlern des Festivals kostenlos fur Kinder in den
Schulveranstaltungen)

» unterstiitzen junge Talente

» helfen bei der Zusammenarbeit mit 6ffentlichen Kulturinstitutionen

» ermoglichen freien Eintritt fir Jugendliche bis zum 15. Lebensjahr

KONTAKT

» Eva Kutsche-Peter - Vositzende - Telefon: 02942 1048
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