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George Crumb 1929-2022

»God-Music« fiir Violoncello und Kristallglaser
aus >Black Angels« fiir Streichquartett (1970)

Benjamin Britten 1913-1976
»Sinfonia da Requiem« op. 20 (1940)

I.  »Lacrymosac«. Andante ben misurato —
Il. »Dies irae«. Allegro con fuoco -
Il. »Requiem aeternam«. Andante molto tranquillo

Edward Elgar 1s57-1934
Konzert fiir Violoncello und Orchester e-Moll op. 85 (1919)
I. Adagio — Moderato
Il. Lento - Allegro molto
Ill. Adagio
IV. Allegro — Moderato — Allegro, ma non troppo — Poco piu lento

PAUSE

Charles lves 1874-1954
Symphonie Nr. 2 (1897-1902/1907-1909)

I.  Andante moderato —
Il. Allegro

Ill. Adagio cantabile

IV. Lento (maestoso) —
V. Allegro vivace

Dauer der Werke: Crumb ca. 3 min / Britten ca. 20 min / Elgar ca. 30 min / lves ca. 40 min
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Fast ein Doppeldebiit. Sol
Gabetta und das DSO kennen
sich von gemeinsamen Tournee-
konzerten; in Berlin haben sie
bisher noch nicht zusammen
musiziert. Patrick Hahn steht
heute zum ersten Mal am Pult
des DSO. Dirigent, Solistin und
Orchester haben ein Programm
verabredet, das nicht auf angeb-
lich sichere Karten setzt. Sol
Gabetta interpretiert Edward
Elgars Cellokonzert. Es stand
lange im Schatten anderer Stiicke
des Genres, bis Jacqueline du
Pré in den 1960er-Jahren mit
ihrer engagierten Interpretation
zeigte, was dieses Spatwerk des
britischen Komponisten in sich
birgt. Sol Gabetta nennt es ihr
Lieblingskonzert. Es besteht
eben nicht nur aus dem elegisch
grundierten ersten, sondern
auch aus dem munteren, bis-
weilen sogar kapriziésen, quick-
lebendigen zweiten Satz. Dieser
ist nicht nur eine Episode im
groBen Ganzen, sondern farbt
auf seine Umgebung, vor allem
auf das Finale, ab.

Das Programm beginnt mit
einem spharischen Cellogesang
zu zarten, fragilen Klangen. Das
Soloinstrument kann sich in
dieser »God Musicc aussingen,
die Hérenden kdnnen sich in den
Celloklang und seine vielen
Facetten versenken. Zwischen

Edward Elgar, 1917

Charles Ives, 1898
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tion by the young Benjamin
Britten. Not an easy piece.
Britten wrote it in memory of
his late parents and in the face
of the onset of World War II.
Nevertheless, in the end he
finds his way to a beauty in
which hope and comfort point
the way forward.

The Second Symphony by the
American Charles lves is a rare
guest in concert programmes.
He wrote it when he was young,
but it already clearly indicates
the direction of his work. Ives’
musical material consisted of
the songs of the Unionists who
fought in the American Civil War
for the abolition of slavery and
against the secession of the
southern states; hymns as they
were sung in American chur-
ches; and the music of marching
bands. The background was the
symphony in which a panorama
of contrasts is able to unfold.
The attitude was experimental,
with an open ear for the musica-
lity of everyday life.
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»Die Erscheinungt, Gemalde von Henri Martin, 1895 (Ausschnitt)

1970er-Jahre gedacht, in dem die »Schwarzen Engel« motorisiert
waren und als Geschwader aufzogen: als Bomberstaffeln, die das
grausige Napalm abwarfen und das Land darunter zur Feuerholle
machten. Die Stimme Gottes richtete damals in der Wirklichkeit
nichts aus, sie blieb so sphérisch entfernt wie in Crumbs Streich-
quartett. Dort ist sie nur eine kurze Episode fast am Ende eines lan-
gen Werks. Ein Lichtblick immerhin.

Vision und Gedenken: Brittens )Sinfonia da Requiemc
In das spharische Verklingen dréhnen die schweren Paukenschlage,
mit denen Benjamin Brittens »Sinfonia da Requiemc< beginnt. Der
britische Komponist war jung, als er sie schrieb, 26 Jahre, und er-
folgreich. Seit dem Friihjahr 1939 lebte er in New York. Noch ehe
der Zweite Weltkrieg begann, hatte der liberzeugte Pazifist die Zei-
chen der Zeit erkannt und kehrte mit seinem Freund und Lebens-
partner Peter Pears dem Alten Kontinent den Riicken. Mit der »Sin-
fonia da Requiem« erfiillte er einen Kompositionsauftrag, der auf
seltsam gewundenen Wegen an ihn herangetragen wurde. Das Bri-
tish Council, das Institut fiir kulturelle

Zarter Beginn: George Crumbs >God-Music¢

Ein Streichquartett er6ffnet dieses Orchesterkonzert. Es agiert un-

gewohnt. Drei der Musiker:innen benutzen ihren Bogen, um Kristall

zum Schwingen zu bringen und die zarten, zerbrechlichen Kléange

einer Glasharmonika zu erzeugen. Die vierte, die Cellistin, spielt

ihr eigenes Instrument als atherische Singstimme ohne Worte. In
der Partitur steht »Vox Dei«, Stimme

Besetzung Gottes. Die kurze Ouvertiire stammt

Besetzung AuBenbeziehungen des Vereinigten

3 Fldten (3. auch Piccolo- und Bassfléte),

2 Oboen, Englischhorn, 2 Klarinetten, Bass-
klarinette (auch Kleine Klarinette), 2 Fagotte,
Kontrafagott, Altsaxophon, 6 Horner,

3 Trompeten, 3 Posaunen, Tuba, Pauken,
Schlagwerk (Xylophon, Tamburin, Kleine
Trommel, GroBe Trommel, Peitsche, Becken),
2 Harfen, Klavier, Streicher

Urauffiihrung
am 29. Marz 1941 in der New Yorker Carnegie
Hall durch das New York Philharmonic Orches-
tra unter der Leitung von Sir John Barbirolli

Konigreichs, fragte im Frithherbst 1939
bei ihm an, ob er bereit ware, eine Fest-
musik fir eine nicht naher genannte
Weltmacht zu schreiben. Ja, antwortete
Britten, wenn er dabei keinem irgend-
wie gearteten Nationalismus huldigen
miisse. Spater erfuhr er, dass es sich
um Japan handele, das sich damals
bereits mit China bekriegte, aber noch
nicht als eine der »Achsenméachte« in
den Weltkrieg eingegriffen hatte. Man

Violoncello - Sol Gabetta
20 gestimmte Kristallglaser — Byol Kang,
Daniel Vlashi Lukagi, Annemarie Moorcroft

Urauffiihrung
am 23. Oktober 1970 in Ann Arbor (Michigan)
durch das Stanley Quartet

aus einem ausgedehnten, 13-teiligen
Werk, dem sein Komponist George
Crumb den Titel >Black Angelsg,
Schwarze Engel, gab. Damit meinte er
Himmelswesen, die von Gott abgefallen
seien und sich dem Bdsen - Satan, dem

aus dem Himmel Geworfenen - verschrieben hatten. Das Stiick
war auch als ein Protest gegen den Vietnamkrieg der 1960er- und

wolle dort die 2.600-jahrige Regentschaft des Kaiserhauses feiern,
das einer Legende zufolge von Gottern abstamme.

Der Vertrag kam spat, dem Komponisten blieben nur sechs Wochen
zur Erfillung des Auftrags. Er hatte bereits mit der Komposition
der>Sinfonia< begonnen und informierte den japanischen Konsul
liber Konzept und Charakter des Werks, und er lieferte. Kurz vor
der geplanten Premiere eréffnete man ihm jedoch im Herbst 1940,



das Werk sei wegen seines diisteren Charakters und wegen seiner
Bezugnahme auf das Christentum fiir ein Jubilaum in einem nicht-
christlichen Land ungeeignet. Es wurde nicht gespielt. Die Urauf-
fihrung fand dann Ende Marz 1941 in New York statt. In Japan
erklang die »Sinfoniac erstmals am 18. Februar 1956 unter der Lei-
tung des Komponisten.

Die Uberschriften fiir die drei Satze nahm Britten aus der lateini-
schen Totenmesse, jedoch ohne jeglichen liturgischen Bezug. Aus
demLacrymosac klingt existenzielle Bedriickung. Sie macht sich
im Solo des Altsaxophons Luft, frisst sich in den Kulminationen von
Schmerzmotiven fest, entladt sich in den Explosionen erbarmungs-
los angesteuerter Klangballungen. In diesem imaginaren Trauerzug
ist musikalisch mindestens ebenso viel vorausgeahnt wie erinnert.
Die Imagination des Weltgerichts bleibt nicht ohne vorsichtige
Hoffnungszeichen. Eingelost wird ihr befreiendes Potenzial erst im
letzten Satz, und auch dort nicht vollkommen. Den zweiten Satz
bezog Britten auf den am besten bekannten Teil der lateinischen
Totenmesse. Das »Dies irae¢, die Schreckensvision vom Jiingsten
Gericht, lasst er mit einem grotesk-bésen Marsch beginnen, der
sich zur wilden Jagd steigert, als gelte es, die apokalyptischen Rei-
ter gleich legionenweise in die Klangschlacht zu schicken. Der Satz
kehrt schlieBlich zur Marschgroteske zurlick, zerstiebt und hinter-

Urauffiihrung N ; }
am 27. Oktober 1919 in der Londoner Queens ~ zU miissen. Er komponierte kein Schau-

Hall durch das London Symphony Orchestra stiick, obwohl der Solopart an Schwie-
unter der Leitung des Komponisten; Solist:

lasst einen Klangeindruck wie am Tag nach dem groBen Unbheil,
welcher Art es auch immer gewesen sein kdnnte.

In einem Brief bestétigte Britten, dass die »Sinfonia da Requiem«
seine Gedanken liber den Krieg mit dem »Gedenken an Mama und
Papa« verbinde. Der personliche Aspekt kommt am stéarksten im
Schlusssatz zur Geltung, dessen Uberschrift auf die Bitte um ewige
Ruhe anspielt. Man kdonnte den lateinischen Text auf das Hauptthe-
ma und in der Fortsetzung auf das Seitenthema singen. Dennoch
bleibt die Nahe zur unmittelbaren menschlichen Ausdrucksform
harmonisch seltsam schmerzlich getont. Die gebrochene Schon-
heit dieses Finales entfernt sich in einem langen Decrescendo aus
der Welt des Greifbaren. Ein solches Bild des Verschwindens ist
wohl auch in der Hoffnung geschrieben, die Hermann Hesse for-
mulierte: »Wohlan denn, Herz, nimm Abschied und gesunde!«

Ein Abschluss: Edward Elgars Cellokonzert

Cellokonzerte sind ein schwieriges Genre. Die Violine kann sich
liber das Orchester erheben und sich von seinem Klang tragen las-
sen. Das Klavier kann es an Vielstimmigkeit und Kraft mit einem
groBen Ensemble aufnehmen. Das Cello aber liegt klanglich mit-
tendrin und wird von der Instrumenten-
mehrheit leicht verdeckt. Wie kann es
sich behaupten? Edward Elgar fand in

Besetzung

Violoncello solo
2 Fl6ten (2. auch Piccolo), 2 Oboen, 2 Klari-
netten, 2 Fagotte, 4 Hérner, 2 Trompeten, seinem Opus 85 eine geniale Antwort,

3 Posaunen, Tuba, Pauken, Streicher ohne das Orchester in seiner Priasenz

allzu oft und allzu weit zuriicknehmen

rigkeiten und klanglichen Differenzie-
rungen nichts zu wiinschen ubriglasst.
Orchester und konzertantes Cello wirken durchweg zusammen
und begeben sich nicht in den Wettstreit; sie unterstitzen, ergan-
zen und I6sen sich in der initiativen Rolle ab. Die Fahigkeit des Cel-
los, in unterschiedlichsten Lagen quasi zu »singeng, bildet fiir Elgar
die Basis, Virtuositat und energischer Zugriff gehen daraus hervor.

Felix Salmond

Er setzte die ganze Erfahrung ein, Uber die er als Komponist sym-
phonischer Werke verfligte. Das Cellokonzert wurde seine letzte
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groBere Arbeit, obwohl er noch langst nicht an der Grenze seines
Lebens angekommen war. »Finis. R.l.P.« — »Requiescat in pace«
(Ruhe in Frieden) — notierte er am Ende der Partitur. Er war nicht
der einzige Komponist seiner Generation, der in den friihen 1920er-
Jahren den Eindruck gewann, er habe alles gesagt, was er mit sei-
nen Mitteln ausdriicken und durch sein Lebensgefiihl beglaubigen
kénne. Manches, etwa eine dritte Symphonie und ein Klavier-
konzert, begann er noch, brachte es aber nicht mehr zu Ende.

Das Cellokonzert komponierte er im Friihsommer 1919. Das erste
Thema war ihm schon im Vorjahr nach einem Krankenhausaufent-
halt zugeflogen. Damals wusste er noch nicht, wofiir der Einfall
gut sein konnte.

Er durchlebte eine schwierige Zeit. Der Erste Weltkrieg war seit

Kurzem zu Ende. Er hatte Europa, hatte Kiinstler:innen und Intel-

lektuelle in Schock versetzt. Vieles anderte sich von Grund auf,

Machtverhéltnisse, Kulturbewusstsein. Die Tradition, in der sich
Elgar heimisch fiihlte, hatte das Selbst-
verstandliche verloren. Fiir viele trog sie
eher, als dass sie trug. Wenn vor dem
Krieg eine Elgar-Uraufflihrung angekiin-
digt war, konnte man mit ausverkauftem
Haus rechnen. Zur Premiere des Cello-
konzerts im Oktober 1919 blieben viele
Reihen leer. Der Komponist selbst war
gesundheitlich angeschlagen, mehr noch
seine Frau, die in seinem Leben die ent-
scheidende Stiitze war, auch wenn ihn
andere Musen bisweilen mehr beschaf-
tigten.

In Kenntnis dieser Umstande wird das
Cellokonzert gern als trauriges Stiick
des Abschieds beschrieben. Dem zwei-
ten Satz, einem quicklebendigen Scher-
zo mit ruhigerem Mittelteil, wird dann bescheinigt, seine Virtuosi-
tat nkomme hohl und leer daher«. Dem dritten Satz, einem Lied
ohne Worte mit tendenziell unendlicher Melodie, dichtet man einen
Klang unter Tranen an. Und dass das Finale gegen Ende auf den

Anfang zuriickblendet, wird als Bestatigung dafiir genommen,
dass es dem Komponisten trotz mehrerer Anlaufe nicht gelinge, die
Schatten der Melancholie zu vertreiben. Doch nicht jede Erinnerung
ist triibsinnig, und der Anfang des Cellokonzerts, eine Kurzanspra-
che der Solistin, ist durchaus entschlossen gemeint. Die Mittelsat-
ze konnen sehr verschiedenen gedeutet und gehort werden. Die In-
terpretation eines Werkes sei in erster Linie denen Uberlassen, die
dazu berufen sind: den Musiker:innen. Elgar gewahrt ihnen in sei-
nem Opus 85 groBen Spielraum.

Amerikanische Symphonie: Charles lves’ Zweite

Charles Ives begann mit der Komposition seiner Zweiten Sympho-

nie kurz nach seinem Studienabschluss an der renommierten Yale

University. Im Riickblick lieB er an seiner akademischen Ausbildung
nicht viel Gutes. Trocken sei sie gewe-

Besetzung sen, unsinnlich systematisch, scholas-

Piccoloflote, 2 Floten, 2 Oboen, 2 Klarinetten,
2 Fagotte, Kontrafagott, 4 Horner, 2 Trompe-
ten, 3 Posaunen, Pauken, Schlagwerk (Triangel,
Kleine Trommel, GroBe Trommel), Streicher

Urauffilhrung
am 22. Februar 1951 in der Carnegie Hall
New York durch das New York Philharmonic
Orchestra unter der Leitung von Leonard
Bernstein

tisch und alles andere als kreativitats-
fordernd. Das Entscheidende habe er
bei seinem Vater gelernt, einem Ama-
teurmusiker, Bandleader im landlichen
Connecticut, einem Kerngebiet der
amerikanischen Demokratie. Der habe
ihm gezeigt, wie man in einer Tonart
singt und in einer anderen am Klavier

begleitet, wie man einen Takt etwa hier in sieben, dort in finf
Schlage unterteile und das Inkommensurable gleichzeitig spiele. Er
nahm den Jungen mit zu den Camp Meetings, wenn sich die Blas-
kapellen aus der ganzen Umgebung trafen, von verschiedenen Sei-
ten in unterschiedlichem Tempo und mit jeweils eigenen Musik-
stiicken auf den Festplatz marschierten und dabei eine Collage
erzeugten, die in ihrer groBen Komplexitat eine wahre Wonne war.
Ganz natirlich lernte er all die Lieder kennen, die in der Zeit des
Biirgerkriegs von den Gegnern der Sklaverei und Kampfern fiir die
amerikanische Einheit gesungen wurden. Die Hymns in den Kir-
chen bildeten dazu die sonntéagliche Erganzung. Das war Musik mit
Sitz im Leben. Daraus lieB sich kompositorisch einiges machen.

Wenn man Ives’ Zweite Symphonie hort, wird man dieses Selbst-
portrat ergdnzen miissen. Hier sind sie zwar, die vielen Lieder aus






den Sezessionskriegen, die Songs von Stephen Foster, der auf der
Seite der Afroamerikaner stand und mit »Old Black Joe¢, My Old
Kentucky Homes, >Swanee River¢, >Massa’s in de Cold Ground< un-
sterbliche Evergreens schuf. Fromme Weisen tauchen auf, die sich
in den USA oft nicht allzu stark von weltlichen Volksliedern unter-
scheiden - Ives arbeitete viele Jahre als Organist und Kirchenchor-
leiter, ehe er sich 1899 als 25-Jahriger
entschloss, seinen Lebensunterhalt im
Versicherungsgeschaft zu verdienen.

Doch wie er das Material aus dem wah-
ren Leben schlieBlich zu einer Sympho-
nie formte, verrat eine systematische
Schulung, die er von seinem Vater nicht
erhielt. Der erste Satz, ein Streicher-
stiick mit gelegentlichen Fagottverstar-
kungen, ist wie ein Choralvorspiel ge-
schrieben — mit einer dominierenden
Melodie, die von einem luftigen Gewebe
selbstandig organisierter Stimmen um-
geben wird. Johann Sebastian Bach lasst
unverhohlen griiBen. Wie in der Kirche
dient das Stiick als Vorspiel = nun nicht
zu einem gottesdienstlichen Ritual, son-
dern zu einem Symphoniesatz. Auch in ihm dienen Lieder aus dem
amerikanisch-demokratisch-christlichen Fundus als Themen von
unterschiedlichem Charakter. Da und dort klingen Beethoven,
Brahms, auch ein wenig Wagner durch — Erfahrungen, die Ives an
der Universitat und im stadtischen Musikleben, aber nicht in seinem
Heimatort Danbury sammeln konnte. Entsprechend dient der vierte
Satz als Einleitung zum letzten, dem Finale. Amerikanische Autoren
wiesen auf eine konzeptionelle Ahnlichkeit mit Johannes Brahms’
Erster Symphonie hin. Den langsamen Mittelsatz bezeichnete der
Komponist trotz der stattlichen Lange als ein Intermezzo a la
Brahms. Im Keim ist alles da, was lves’ symphonisches Komponie-
ren auszeichnet, aber es ist noch in das harmonische Denken des
19. Jahrhunderts eingefiigt. Das sollte sich bald andern.

Habakuk Traber

DER PERFEKTE EIN- ODER AUSKLANG
IST 3 MINUTEN VON DER PHILHARMONIE ENTFERNT.

QIU BAR & RESTAURANT IM THE MANDALA HOTEL AM POTSDAMER PLATZ
POTSDAMER STRASSE 3 | BERLIN | O30 / 590 05 12 30
WWW.QIU.DE




Frau Gabetta, Sie sind als Solistin und Kammermusikerin auf
den Biihnen der Welt unterwegs, Sie veranstalten lhr eigenes
Kammermusikfestival >Solsberg¢, sind Kiinstlerische Leiterin
des Presenza-Festivals in Lugano, unterrichten in Basel und
moderieren fiir den Bayerischen Rundfunk. Wie bekommt man
das alles unter einen Hut?
Diese Vielfalt macht mich aus, meine Interessen lieBen sich schon frither
nicht in eine einzige Schublade stecken. Das kostet natlrlich Energie und
Kraft, aber ich lebe von dieser Energie, und es macht mich gliicklich. Wenn
ich zu monoton lebe, dann verliere ich die Kraft, Neues zu entwickeln.

Ihr Repertoire reicht vom Barock bis in die Gegenwart, Wolfgang

Rihm hat unlangst ein Konzert fiir Sie geschrieben. Welche

Werke lieben Sie dabei besonders?
Ganz sicher das Elgar-Konzert. Ich bin immer auf der Suche nach Farben
und nach Gesanglichkeit, und dieses Konzert kommt dem sehr entgegen.
Beim Concertgebouworkest habe ich gerade »Schelomo« von Bloch gespielt,
das dem Instrument ebenfalls eine unglaubliche Plattform bietet. Es gibt
nicht viele Cellokonzerte, die das kdnnen. Ein symphonisches Konzert wie
das von Dvorak ist natiirlich beliebt und ich hére es auch selbst gern, aber
beim Spielen ist es ein standiger Kampf mit dem Orchester, weil das einem
so viel entgegensetzt. Deswegen ermuntere ich auch zeitgendssische
Komponisten, bei neuen Werken unbedingt eine Kadenz zu schreiben,

damit das Cello einen Raum hat, zu brillieren. Eine Geige kann sich gut auf
den Orchesterklang setzen, und ein Klavier ist sowieso fast ein Orchester
fiir sich. Das Cello hingegen muss oft gegen das Orchester kampfen. Mir
ist es aber wichtig, méglichst viel singen zu kénnen.

Elgars Cellokonzert ist sein letztes groBes Werk. Was hat er da

geschrieben?
Interessanterweise erst einmal nur eine Melodie, die sich dann zu einem
Cellokonzert entwickelt hat. Es ist extrem eindrucksvoll, vor allem Anfang
und Ende, die wie zwei griechische Saulen wirken. Erstaunlich, was man
dazwischen alles findet! Er schrieb das Konzert am Ende seines Lebens, als
es ihm nicht gut ging, aber man vergisst oft, dass es darin nicht nur melan-
cholisch zugeht. Gerade der zweite Satz hat viel Witz und Lebendigkeit.
Das ist Uberraschend! Fast, als gehorte er dort nicht hinein. Und doch: Das
ist Teil seines Lebens. Man spricht oft zu wenig lber den zweiten Satz und
die Verbindung der Satze untereinander. Die ist enorm stark, was in vielen
romantischen Konzerten nicht der Fall ist — abgesehen von Schumann oder
Saint-Saéns. Elgar hat hier ein sehr spannendes Format gefunden.

Das Konzert hat virtuose Stellen, aber kein typisches

»concertare« ...
Das Schwierigste ist wahrscheinlich der erste Satz. Die ersten Themen des
Cellos sind im Pianissimo geschrieben. Das spielt fast niemand so, denn
man hort es kaum. Dieses Thema entwickelt sich im ersten Satz vier Mal,
und jedes Mal konstruiert Elgar einen dynamischen Aufbau, den man in der
Partitur genau sieht und hort. Doch das wird selten so gespielt, weil man es
eben nicht so kennt, weil es niemand erwartet. Das ist schade, denn eine
vorgefertigte Meinung macht die Ohren zu. Dabei ist es auch wichtig, von
sich und seiner Interpretation tiberzeugt zu sein. Nur dann kann man auch
das Publikum tberzeugen. Problematisch wird es, wenn Leute — junge, alte,
Kritiker, whatever — mit einer fertigen Meinung ins Konzert kommen und
nicht mehr zuhéren. Wer ein Stiick noch nie gehort hat, kommt automatisch
mit offenen Ohren, merkt sofort: Es beriihrt mich — oder nicht.

Ein Konzert soll ja auch iiberraschen ...
Absolut! Allerdings kommen wir da zu einem delikaten Thema. Warum ist
ein Konzert meist so aufgebaut, wie wir es kennen? Seit vielen Jahrzehnten
hat sich daran wenig gedndert, was ich als Solistin schade finde. Es wére
schon, an den Anfang ein kurzes Solostlick zu setzen, das die Ohren 6ffnet,
das Instrument und seine Méglichkeiten prasentiert, wodurch man dann
das Konzert ganz anders héren kann.



Im heutigen Konzert ist das der Fall: Der Abend beginnt
mit Crumbs >God-music¢, bei der drei Musiker:innen mit
Kristallglasern lIhr Cello begleiten. Das Quartett war eine
Reaktion auf den Vietnamkrieg, a&hnlich wie Brittens >Sinfonia
da Requiemc« auf den Zweiten und Elgars Concerto auf den
Ersten Weltkrieg. Braucht groBartige Musik, provokant gefragt,
manchmal Leid und Schmerz?
Das ist ein schwieriges Thema ... Ich hatte eine gute Freundin, Mihaela
Ursuleasa, eine unglaubliche Pianistin, die mit 33 Jahren gestorben ist und
ein schwieriges Leben hatte. Sie hatte eine einmalige Musikalitat. Aber
die Mischung ist wichtig. Man erreicht durch Leid in der Musik sicher eine
Tiefe und kann, ohne es zu kennen, die Extreme vielleicht nie beriihren.
Aber genauso braucht die Musik Freude und Euphorie, und man muss sie
selbst erlebt haben. Erst durch Kontraste wird die Kunst des Klangs fiir
mich reich. Beim Spielen kommt dem Vibrato dabei eine groBe Rolle zu.
Wie setzt man es ein? Breiter, kleiner, kiirzer, schneller, lauter? Es gibt
Milliarden Mdéglichkeiten. Es ist faszinierend, was das fiir Veranderungen
bewirken kann, es dndert total den Klang. Ich hatte manchmal gerne zwei
Hande Ubereinander [lacht]!

Das Instrument ist ja auch nicht unwichtig. Sie spielen mehrere

herausragende Celli, seit 2020 ein Stradivari einer Schweizer

Stiftung ...
Das verwende ich nur bei Projekten mit Darmsaiten und Alter Musik. Die
groBen Konzerte spiele ich auf einem Goffriller-Cello, das etwas prasenter
und plastischer klingt. Aber viel wichtiger ist, wie man darauf spielt. Ich
bin sehr gliicklich, ein Strad zu spielen, aber wenn es morgen weg ist, dann
laufe ich nicht weinend liber die StraBe. Nein! Die Kunst liegt in meinen
Handen. Man darf nicht erwarten, dass das Instrument alleine dafiir sorgt.

Ist das Instrument Partner oder Werkzeug?
Es ist definitiv ein Werkzeug, aber das Schonste ist, wenn man das vergisst.
Ein Sénger tragt das Werkzeug in sich, aber man sieht es nicht. Vielleicht
ist die Stimme deswegen sogar eines der beriihrendsten Instrumente der
Welt. Aber auch eine optische Tauschung. Wie schaffe ich es also, dass
der Zuhorer vergisst, dass ich ein Cello spiele, dass man nicht mehr jeden
Finger- und Bogenwechsel hort? Man muss eine Stimme héren. Das ist
eine groBe Kunst, eine interessante Kunst.

Die Fragen stellte Maximilian Rauscher.

NewnwsrRausiden

Orchesternallta's;



PatrickHahn

ist seit der Saison 2021/2022 GMD der
Oper und des Sinfonieorchesters Wupper-
tal. Der 27-jahrigen Dirigent, Pianist und
Komponist leitete bereits zahlireiche re-
nommierte Orchester in Europa und Asien.
Jiingste Hohepunkte waren sein Debiit
beim Symphonieorchester des Bayerischen
Rundfunks und Konzerte mit den Miinchner

Bei den Salzburger Festspielen debiitierte
er mit einer von ihm komponierten Jugend-
oper, an der Bayerischen Staatsoper brachte er ein fiir deren
Opernstudio geschriebenes Werk heraus. Fiir Kirill Petrenko
studierte er die Neuproduktionen von Strauss’ ySalomeg,
Korngolds »Die tote Stadt« und Beethovens >Fidelio« mit ein.
Als Pianist trat er mit dem Mozarteum Orchester, als Lied-
begleiter im Wiener Musikverein auf. Als Jazzpianist erhielt
er Auszeichnungen u.a. beim Chicago Jazz Festival.

Sol Gabetta

konzertiert weltweit mit den namhaften
Orchestern, als Kammermusikerin und bei
Soloabenden, sie gibt ihr Konnen und ihre
Erfahrung als Professorin an der Baseler
Musikakademie weiter, leitet das von ihr
initiierte Solsberg Festival, moderiert
Rundfunksendungen, in denen sie klas-
sische Musik zum spannenden Erlebnis
werden lasst. Sie wurde mehrfach aus-
gezeichnet, u. a. beim Tschaikowsky- und
ARD-Wettbewerb. Beim Label Sony legte
sie eine umfangreiche Diskografie vor, zuletzt mit Auf-
nahmen der Cellokonzerte von Elgar und Martind mit den
Berliner Philharmonikern. Sie engagiert sich in gleicher
Weise fiir tradierte und neue Musik; Wolfgang Rihm schrieb

fiir sie sein y>Concerto en Sol«. Sie spielt ein Cello von Matteo

Goffriller aus dem Jahr 1730 in Venedig, das ihr vom Atelier
Cels zur Verfiigung gestellt wurde.

Philharmonikern und dem Klangforum Wien.

Deutsches
Symphonie-Orchester/Berlin

Das Deutsche Symphonie-Orchester Berlin (DSO) wurde

von der Siiddeutschen Zeitung als »orchestraler Think Tank«
unter den hauptstadtischen Klangkorpern hervorgehoben. Es
zeichnet sich durch die beziehungsreiche Dramaturgie seiner
Konzertprogramme, den Einsatz fiir Musik der Gegenwart
und regelméaBige Repertoireentdeckungen ebenso aus wie
durch den Mut zu ungewd6hnlichen Musikvermittlungsforma-
ten. Innovative Impulse setzte das DSO mit internationalen
Remix-Wettbewerben, Elektro-Projekten sowie durch die
Zusammenarbeit mit Ensembles der freien Szene. Seit 15
Jahren holt es mit seinen moderierten Casual Concerts samt
Lounge und Live Act die Kunst naher an den Puls des moder-
nen Lebens, seit 2014 bringt es Laien- mit Profimusiker:innen
zu Berlins groBtem Spontanorchester, dem »Symphonic Mobx,
zusammen. Und in den Pandemiejahren 2020 und 2021 machte
es mit auBergewohnlichen Musikfilmen auf sich aufmerksam,
u.a. Strauss’ >Eine Alpensinfonie< mit Reinhold Messner.

Gegriindet wurde das DSO 1946 als RIAS-Symphonie-
Orchester und 1956 in Radio-Symphonie-Orchester Berlin
umbenannt. Seinen heutigen Namen tragt es seit 1993.
Ferenc Fricsay, Lorin Maazel, Riccardo Chailly, Vladimir
Ashkenazy, Kent Nagano, Ingo Metzmacher und Tugan
Sokhiev waren die Chefdirigenten der ersten sieben Deka-
den. Seit 2017 fiihrt der Brite Robin Ticciati das DSO als
Kiinstlerischer Leiter in die Zukunft. Durch zahlreiche Gast-
spiele ist das Orchester als Kulturbotschafter Berlins und
Deutschlands national wie international gefragt und auch
mit vielfach ausgezeichneten CD-Einspielungen weltweit
prasent. Das DSO ist ein Ensemble der Rundfunk Orchester

und Choére gGmbH (ROC).
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Chefdirigent und
Kiinstlerischer Leiter

Robin Ticciati

1. Violinen

Wei Lu
1. Konzertmeister

Marina Grauman
1. Konzertmeisterin

Byol Kang
Konzertmeisterin

Daniel Vlashi Lukagi
stellv. Konzertmeister

Olga Polonsky
Isabel Griinkorn
Mika Bamba
Dagmar Schwalke
llja Sekler

Pauliina Quandt-
Marttila

Nari Hong
Nikolaus Kneser
Michael Miicke
Elsa Brown
Ksenija Zecevic
Lauriane Vernhes
Joseph Devalle*
Jos Jonker*

2. Violinen

Eva-Christina
Schonweil3
Stimmfiihrerin

N.N.
Stimmfiihrer:in

Johannes Watzel
stellv. Stimmfiihrer

Clemens Linder
Tarla Grau
Jan van Schaik

* Zeitvertrag

Uta Fiedler-Reetz
Bertram Hartling
Kamila Glass
Marija Miicke
Elena Rindler
Alice Garnier
Jakob Encke
Hyojin Jun

Bratschen

Igor Budinstein
1. Solo

Annemarie Moorcroft
1. Solo

Guy Ben-Ziony*
stellv. Solo

Verena Wehling
Leo Klepper
Andreas Reincke
Lorna Marie Hartling
Henry Pieper

Birgit Mulch-Gahl
Anna Bortolin

Eve Wickert

Thais Coelho
Viktor Batki
Kim-Esther Roloff*
Franzesca Zappa*

Violoncelli

Mischa Meyer
1. Solo

Valentin Radutiu
1. Solo

David Adorjan
Solo

Adele Bitter
Mathias Donderer
Thomas RoBeler
Catherine Blaise

Claudia Benker-
Schreiber

Leslie Riva-Ruppert
Sara Minemoto

Kontrabasse

Ander Perrino Cabello
Solo

N.N.
Solo

Christine Felsch
stellv. Solo

Matthias Hendel
Ulrich Schneider
Rolf Jansen
Emre Ergahin
Oskari Hanninen

Floten

Kornelia Brandkamp
Solo

Gergely Bodoky
Solo

Upama Muckensturm
stellv. Solo

Frauke Leopold

Frauke Ross
Piccolo

Oboen

Thomas Hecker
Solo

Viola Wilmsen
Solo

Jésus Pinillos Rivera*
Solo

Martin Kogel
stellv. Solo

Isabel Maertens

Max Werner
Englischhorn

Klarinetten

Stephan Morth
Solo

Thomas Holzmann
Solo

Richard Obermayer

stellv. Solo
Bernhard Nusser

N.N.
Bassklarinette

Fagotte

Karoline Zurl
Solo

Jorg Petersen
Solo

Douglas Bull
stellv. Solo

Hendrik Schiitt

Markus Kneisel
Kontrafagott

Horner

Paolo Mendes
Solo

Bora Demir
Solo

Ozan Cakar
stellv. Solo

Lionel Speciale
stellv. Solo

Georg Pohle
Joseph Miron
Antonio Adriani

*

Trompeten
Falk Maertens
Solo

Bernhard Plagg
Solo

N.N.
stellv. Solo

Raphael Mentzen
Matthias Kiihnle

Andras Fejér
Solo

Andreas Klein
Solo

Susann Ziegler
Rainer Vogt

Tomer Maschkowski
Bassposaune

Tuba

Johannes Lipp

Harfe

Elsie Bedleem
Solo

Pauken

Erich Trog
Solo

Jens Hilse
Solo

Schlagzeug

Roman Lepper
1. Schlagzeuger

Henrik Magnus Schmidt

stellv. 1. Schlagzeuger
Thomas Lutz
Leonard Senfter*

Management

Orchesterdirektor
Thomas Schmidt-Ott

Finanzen / Verwaltung
Alexandra Uhlig

Kiinstlerische Planung
Marlene Briiggen
Kiinstlerisches
Betriebsbiiro

N.N.

Elsa Leonore Thiemar

Orchesterdisposition
Laura Eisen

Orchesterbiiro
Marion Herrscher
Tim Groschek

Marketing / Kommunikation
Benjamin Dries

Marketing
Henriette Kupke
Rebecca Kisch
Stephanie Benze
Presse- und
Offentlichkeitsarbeit
Daniel Knaack

Musikvermittlung
N.N.

Notenbibliothek

Renate Hellwig-Unruh
Orchesterinspektor

Kai Wellenbrock

Orchesterwarte
Gregor Diekmann
Julius Wegener
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Tickets

Besucherservice des DSO
CharlottenstraBe 56, 2.0G

10117 Berlin, am Gendarmenmarkt

Mo bis Fr 9-18 Uhr

T 030 20 29 87 11
- tickets@dso-berlin.de
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