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FREITAG | 25. SEPTEMBER | Eré6ffnungskonzert
FREITAG | 6. NOVEMBER | Musikfest
SAMSTAG | 28. NOVEMBER | Abschlusskonzert
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Inspiriert von Partikeln

1. Vorsitzender HarzClassixFestival Kuratorium zur Férderung der Musik im Harz e.V.

Liebe Musikfreundinnen, liebe Musikfreunde,

auch im 13. Konzertjahr des HarzClassixFestivals freuen wir uns
wieder auBergewdhnliche, hervorragende Weltstars
begrufRen zu durfen.

Hier bei uns im Oberharz, mit der besonderen Atmosphare unserer
drei Spielstatten, kann man spuren, wie intensiv Musik uns in ihren
Facetten berUhren kann.

So werden im Eréffnungskonzert in der Marktkirche klassische
Werke zu horen sein, beim Aulakonzert werden uns Jazzklnstler
auf ihre Weise beeindrucken, und im Abschlusskonzert im
Pulverhaus wird das Piano wieder einmal seinen wunderbaren
Klang entfalten.

Mehr als bemerkenswert ist, dass die NDR-Radiophilharmonie nun
bereits zum 5. Mal das HarzClassixFestival mitgestaltet!

Fir das junge Publikum wird unser diesjahriges Festival durch Kon-
zerteinfUhrungen, Musikvermittlung in der Schule und
Orchesterproben wirklich bereichert.

Unser herzlicher Dank gilt allen Musikerinnen und Musikern,
Sponsoren und Forderern, Medienpartnern, sowie allen Helfenden,
die mit Engagement und Leidenschaft zum Gelingen unserer so
besonderen Konzerte gern beitragen.

Der Verein und der Vorstand heilRen Sie ganz herzlich willkommen
hier im Oberharz.

Sie liebe Musikfreundinnen und Musikfreunde, wird die Musik
inspirieren und berthren, so dass die Konzerte zu
unvergesslichen Momenten in lhrem Musikleben werden.
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KONZERTPROGRAMM

EROFFNUNGSKONZERT
«|ITALIAN DREAM»

25. September 2026
Marktkirche zum Heiligen Geist Clausthal

WOLFGANG AMADEUS MOZART (1756-1791)

Aus Cosi fan tutte - Fiordiligi
,Ei parte... senti.." (1. Akt) / ,Per pieta, ben mio, perdona” (2. Akt)

Aus Idomeneo - Elettra 1. Akt
,Estinto & Idomeneo/ Tutte nel cor vi sento”

FRANZ SCHREKER (1878-1934)

Intermezzo fur Streicher op. 8 (1900)

oF

"Gansehaut schafft
man‘gemeigsam. L s

WOLFGANG AMADEUS MOZART (1756-1791)

Aus Don Giovanni - Donna Anna
,Crudele? ... non mi dir”

‘ '

PAUSE

Y i by
FELIX MENDELSSOHN BARTHOLDY (1809-1847)

Sinfonie Nr. 4, D-Dur, op. 90 ,Italienische”
Allegro vivace
Andante con moto
Con moto moderato
Saltarello. Prestro

Die schonsten Momente
werden noch schoner, wenn
man sie gemeinsam erlebt.

Daher engagieren wir uns in unzdhligen
Kunst- und Kulturprojekten — vom Kinder-
chor bis zum Sinfoniekonzert. Und sorgen
so fur jede Menge Gansehautmomente.
www.sparkasse-hgp.de

NDR RADIOPHILHARMONIE
ANDREAS OTTENSAMER (Leitung)
CHRISTIANE KARG (Sopran)

Live-Ubertragung am Freitag, 25. September 2026, auf NDR Kultur
(Anderungen, Programm- und Besetzungsanderungen vorbehalten)

Weil’s um mehr als Geld geht.
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NDR RADIOPHILHARMONIE

Als innovatives Sinfonieorchester, das seine
hohe kinstlerische Qualitat mit auRRerge-
wohnlicher programmatischer Vielfalt ver-
bindet, genief3t die NDR Radiophilharmonie
nationales wie internationales Renommee.
Versiert im Bereich der klassisch-roman-
tischen Sinfonik, der Alten Musik und im
Operngenre, gelingt es der NDR Radiophil-
harmonie zudem, mit neuartigen Kon-
zertideen ein breites Publikum anzuspre-
chen, neue Zuhdrerinnen und Zuhérer zu
gewinnen und im Kulturleben zeitgemalie
Akzente zu setzen. Ihr Education-Programm
»Discover Music!” bietet Kindern und Ju-
gendlichen speziell konzipierte Konzerte so-
wie ein weites Spektrum an Musikvermitt-
lungs- und Mitmachangeboten. Insgesamt
gibt die NDR Radiophilharmonie etwa 100
Konzerte pro Saison, von denen nahezu alle
im NDR Ubertragen werden und online zum
Nachhoéren weltweit zur Verfigung stehen.

Die NDR Radiophilharmonie, die 1950
in Hannover gegrindet wurde und deren
heimische Spielstatte das NDR Konzerthaus
ist, arbeitet mit namhaften GroRRen der
Musikszene zusammen, wie Pierre-Laurent
Aimard, Julia Fischer, Igor Levit, Midori, Mau-
rice Steger, Christian Tetzlaff und Frank Peter
Zimmermann, sowie im Crossover-Bereich
mit Kiinstlern wie den King's Singers, Brad
Mehldau oder Johannes Oerding. Kon-
zerttourneen fUhrten u. a. nach Asien und
Sudamerika, wiederholt trat das Orchester
in der Royal Albert Hall London, im Wiener
Musikverein und im GroRen Festspielhaus
Salzburg auf.

Zu den ehemaligen Chefdirigenten
der NDR Radiophilharmonie zéhlen Eiji
Oue, Eivind Gullberg Jensen und Andrew
Manze. Seit Beginn der Spielzeit 2024/25

hat Stanislav Kochanovsky die Position des
Chefdirigenten inne. Der russische Dirigent
ist eine der interessantesten Musikerperson-
lichkeiten unserer Zeit. Sein Herz schlagt fur
die sinfonische Musik wie fiir die Oper. Uber
das etablierte Repertoire hinaus setzt er sich
fur die Musik der Gegenwart ein sowie flr
die Auffiihrung von Werken, die dem Publi-
kum nur selten geboten werden - deutlich
wird dies auch in den von ihm konzipierten
Konzertprogrammen mit der NDR Radio-
philharmonie in Hannover, im weiteren NDR
Sendegebiet und auf Konzerttourneen - im
Herbst 2026 geht es nach England.

Im Jahr 2023 hat die NDR Radiophil-
harmonie zudem die Position eines Ersten
Gastdirigenten geschaffen. Der Dirigent,
Klarinettist und Komponist J6rg Widmann
wird auch noch 2026/2027 diesen Titel
tragen und mit der NDR Radiophilharmonie
einen Zyklus der vier Sinfonien von Robert
Schumann beginnen.

In der Saison 2026/2027 tragt die
US-amerikanische Komponistin und Pia-
nistin Missy Mazzoli erstmals den neuen
Titel einer ,NDR Artist Across Ensembles”.
Damit rticken das NDR Elbphilharmonie
Orchester, die NDR Radiophilharmonie, das
NDR Vokalensemble und die NDR Bigband
gemeinsam eine Kunstlerin als program-
matische Impulsgeberin der Saison in den
Mittelpunkt. Mazzoli tritt dabei als Komponi-
stin in Erscheinung, aber auch als Mentorin,
Instrumentalistin und Workshop-Leiterin.
Mit der NDR Radiophilharmonie wird es ei-
nen Workshop fur Komponist*innen geben,
dessen Ergebnisse im Mai 2027 zu horen
sein werden.

2025 feierte die NDR Radiophilharmonie ihr
75jdhriges Bestehen.
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DIRIGENT UND KLARINETTIST
ANDREAS OTTENSAMER

Andreas Ottensamer (*1989 in Wien) ist ein
dsterreichischer Klarinettist und Dirigent.
Er gehort zu den profiliertesten Klarinet-
tisten seiner Generation und hat sich in
den vergangenen Jahren zunehmend als
Dirigent etabliert. Nach 14 Jahren als Solo-
klarinettist der Berliner Philharmoniker gab
er diese Position im Januar 2025 auf, um
sich kinftig starker auf das Dirigieren zu
konzentrieren. Gleichzeitig ist er weiterhin
als Klarinettensolist und Kammermusiker
aktiv. Bereits im Alter von vier Jahren er-
hielt er seinen ersten Klavierunterricht und
begann mit zehn Jahren an der Universitat
fur Musik und darstellende Kunst Wien Vio-
loncello zu studieren. 2003 wechselte er zur

Klarinette und wurde Schiiler des Wiener
Philharmonikers Johann Hindler. Gemein-
sam mit seinem Vater und seinem Bruder
grindete er 2005 das Klarinettentrio The
Clarinotts, mit dem die drei Musiker bis
heute in unterschiedlicher Form kam-
mermusikalisch auftreten. 2010 wurde er
Soloklarinettist des Deutschen Symphonie-
Orchesters Berlin; im Marz 2011 wechsel-
te er als Soloklarinettist zu den Berliner
Philharmonikern. Diese Position hatte er
bis Januar 2025 inne.

Als Solist konzertiert Ottensamer mit
bedeutenden Orchestern und Dirigenten in
den grolRen internationalen Konzertsalen.
Zu seinen musikalischen Partnern gehorten

unter anderem die Berliner und Wiener
Philharmoniker, das Mahler Chamber
Orchestra, das Rotterdam Philharmonic
Orchestra, das Seoul Philharmonic Orche-
stra und das Tokyo Metropolitan Symphony
Orchestra. Er arbeitete mit Dirigenten wie
Sir Simon Rattle, Mariss Jansons, Yannick
Nézet-Séguin, Andris Nelsons, Daniel Har-
ding und Lorenzo Viotti zusammen.

Auch als Kammermusiker ist Ottensamer
international prasent. Zu seinen regelma-
Rigen Partnern zahlen unter anderem José
Gallardo, Lisa Batiashvili, Gautier Capu-
con, Sol Gabetta und Yuja Wang. Seit 2013
ist Ottensamer exklusiver Kinstler der
Deutschen Grammophon. Fur sein Album
Brahms - The Hungarian Connection erhielt
er 2015 den ECHO Klassik als , Instrumen-
talist des Jahres”. Fur Blue Hour, aufge-
nommen mit den Berliner Philharmonikern
unter Mariss Jansons, wurde er 2019 mit
einem Opus Klassik in derselben Kategorie
ausgezeichnet. Sein Alboum Romanza mit
seinem langjahrigen Klavierpartner José
Gallardo erschien 2025.

Parallel zu seiner Karriere als Klari-
nettist entwickelte Ottensamer seit Beginn
der 2020er-Jahre eine zweite musikalische
Laufbahn: das Dirigieren. Sein erstes
Dirigierdebut gab er 2021. Im selben Jahr
wurde er mit dem Neeme-Jarvi-Preis der
Gstaad Festival Conducting Academy aus-
gezeichnet. AnschlieBend vertiefte er seine
dirigentische Ausbildung unter anderem
bei Nicolas Pasquet und Johannes Schla-
efli. Ein wichtiger Schritt war die Zusam-
menarbeit mit Riccardo Muti im Rahmen
dessen Italian Opera Academy. Ottensamer
assistierte Muti unter anderem bei Ver-
dis Requiem in Ravenna und bei Un ballo

in maschera beim Tokyo Spring Festival.
2024 arbeitete er aulRerdem mit Sir Simon
Rattle und dem Symphonieorchester des
Bayerischen Rundfunks sowie mit Chri-
stian Thielemann bei einer Produktion von
Wagners Lohengrin an der Wiener Staats-
oper. Sein Repertoire als Dirigent umfasst
inzwischen sowohl das klassische und
romantische Symphoniekonzert als auch
Oper und Chormusik. Er dirigierte unter an-
derem das Mozarteumorchester Salzburg,
das NHK Symphony Orchestra, das Seoul
Philharmonic Orchestra, das Minchener
Kammerorchester, das Sinfonieorchester
Basel, die Sinfonietta Cracovia, das Tokyo
Symphony Orchestra und das Oxford
Philharmonic. Besonders deutlich zeigt
sich die Erweiterung seines kunstlerischen
Profils in der Oper. 2025 gab Ottensamer
sein Operndebit an der Houston Grand
Opera mit Engelbert Humperdincks Hansel
und Gretel. In der Saison 2026/27 stehen
zahlreiche wichtige Dirigate auf seinem
Programm. Nach Angaben seiner offiziellen
Biografie gehdren dazu Debuts bei der
Staatskapelle Berlin, der NDR Radiophilhar-
monie, dem Bruckner Orchester Linz, dem
Shanghai Symphony Orchestra und der
San Diego Symphony. AulRerdem kehrt er
unter anderem zum Orchestre National du
Capitole de Toulouse, zum Musikkollegium
Winterthur, zum TonkUlnstler-Orchester,

zu den Grazer Philharmonikern und zum
Munchener Kammerorchester zurtick. Auch
in Japan ist Ottensamer 2026 prasent: Beim
Pacific Music Festival kehrt er nach seiner
Teilnahme als Akademie-Klarinettist im Jahr
2008 nun als Dirigent zurtick und leitet dort
das PMF Orchestra sowie ein Konzert mit
dem Sapporo Symphony Orchestra.
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DIE SOPRANISTIN

CHRISTIANE KARG

Christiane Karg (*1980 in Feuchtwangen,
Bayern) gehort zu den international renom-
mierten deutschen Sopranistinnen. Sie

ist sowohl auf den grolRen Opernbtihnen

als auch im Konzert- und insbesondere im
Liedfach zu Hause. Ihr Repertoire reicht von
Mozart und dem Belcanto Uber die deutsche
und franzdsische Oper bis zu Werken des

20. und 21. Jahrhunderts. Einen besonderen
Schwerpunkt ihrer kiinstlerischen Arbeit
bildet dabei das Kunstlied. Karg studierte am
Mozarteum in Salzburg bei Heiner Hopfner
und vertiefte ihre Ausbildung in der Lied-
klasse von Wolfgang Holzmair. Fur ihren
Masterabschluss im Fach Oper/Musiktheater
wurde sie mit der Lilli-Lehmann-Medaille

ausgezeichnet. Bereits wahrend ihres Studi-

ums gab sie ihr vielbeachtetes Debut bei den
Salzburger Festspielen, denen sie seither als
Kulnstlerin verbunden ist.

Ihre professionelle Opernlaufbahn be-
gann an der Hamburgischen Staatsoper, wo
sie zunachst Mitglied des Opernstudios war.
Von 2008 bis 2013 gehdrte sie dem Ensemble
der Oper Frankfurt an. In dieser Zeit erarbei-
tete sie zentrale Partien ihres Repertoires,
darunter Pamina in Mozarts Die Zauberfléte,
Susanna in Le nozze di Figaro, Zdenka in
Arabella, Mélisande in Debussys Pelléas et
Mélisande, Sophie in Der Rosenkavalier und
die Titelpartie in Cavallis La Calisto. Viele die-
ser Rollen sang sie spater an bedeutenden

internationalen Opernhdusern. Zu ihren
wichtigen internationalen Stationen zahlen
unter anderem das Royal Opera House
Covent Garden in London, die Metropolitan
Opera New York, die Lyric Opera of Chicago,
die Mailander Scala, die Wiener Staatsoper,
die Bayerische Staatsoper, die Hambur-
gische Staatsoper und die Staatsoper Unter
den Linden in Berlin. Zu ihren besonders
bekannten Rollen gehéren Pamina, Susanna,
Sophie, Mélisande, Daphne, Contessa, Fiordi-
ligi, Blanche, Micaéla und Euridice.

Ein wichtiger jungerer Schritt in ihrer
Opernlaufbahn war 2024 ihr Rollendebut
als Rusalka in Dvoraks gleichnamiger Oper
an der Staatsoper Unter den Linden in
Berlin. 2026 kehrte sie dort fur ihr Debt
als Governess in Benjamin Brittens The Turn
of the Screw zurtick. Fur den Sommer 2027
ist auBerdem ihr Rollendebdt als Elettra in
Mozarts Idomeneo unter der Leitung von Sir
Simon Rattle angeklindigt. Ebenso bedeu-
tend wie die Oper ist fur Karg das Konzert-
podium. Sie arbeitet regelmaRig mit interna-
tionalen Spitzenorchestern und Dirigenten
zusammen. Zu den Dirigenten, mit denen
sie aufgetreten ist, gehdren unter anderem
Riccardo Chailly, Riccardo Muti, Christoph
Eschenbach, Herbert Blomstedt, Ivor Bolton,
Kirill Petrenko, Yannick Nézet-Séguin und
Elim Chan. Ihr Konzertrepertoire umfasst
insbesondere Werke von Mozart, Beethoven,
Mahler, Strauss und Berg.

Eine besondere Stellung nimmt das
Lied in Kargs kunstlerischem Profil ein. Ihre
Ausbildung bei dem Liedsanger Wolfgang
Holzmair pragte ihre intensive Auseinander-
setzung mit Sprache, Text und musikalischer
Interpretation. 2026 stehen unter anderem
Lieder von Richard Strauss, Gustav und Alma

Mahler, Alban Berg, Claude Debussy und
Amy Beach auf ihren Programmen.

2026 ist Christiane Karg weiterhin inter-
national stark prasent. Im August 2026 trat
sie unter anderem beim Hochkulturfestival
in Innervillgraten sowie mit den Wesendonck-
Liedern in Feuchtwangen auf. Im Herbst
folgen unter anderem Mozart- und Lied-
programme beim Zermatt Festival, Mahlers
Vierte Symphonie und die Ruckert-Lieder
in Seoul mit dem KBS Symphony Orchestra
unter Myung-Whun Chung, ein Liederabend
in Madrid sowie Richard Strauss’ Vier letzte
Lieder in Paris mit dem Orchestre Philharmo-
nique de Radio France unter Dalia Stasevska.
Im November ist sie in Barcelona in Mahlers
Zweiter Symphonie zu erleben.

Auch fur die Spielzeit 2026/27 sind
hochkaratige Projekte vorgesehen. Dazu
gehdren unter anderem Mahlers Vierte
Symphonie mit den Wiener Philharmonikern
unter Yannick Nézet-Séguin in Wien sowie
weitere internationale Konzert- und Liedpro-
jekte. Damit setzt Karg ihre Verbindung von
Oper, Konzert und Lied konsequent fort.

Christiane Karg hat sich damit tber
zwei Jahrzehnte zu einer vielseitigen und
international gefragten Sopranistin ent-
wickelt. Kennzeichnend fur ihre Laufbahn
ist weniger eine Festlegung auf ein ein-
ziges Fach als vielmehr die Verbindung
verschiedener musikalischer Welten: die
szenische Gestaltung grofRer Opernrollen,
die Arbeit mit bedeutenden Orchestern
und Dirigenten und eine besonders inten-
sive Beschaftigung mit dem Lied. Gerade
diese Verbindung von stimmlicher Eleganz,
sprachlicher Prazision und musikalischer
Gestaltungskraft pragt ihr kiinstlerisches
Profil bis heute.



WERKBESCHREIBUNGEN

WOLFGANG AMADEUS MOZART
(1756-1791)

EI PARTE... SENTI"
AUS COSI FAN TUTTE 1. AKT

Die Oper Cosi fan tutte erzahlt von den
beiden Offizieren Ferrando und Guglielmo,
die die Treue ihrer Verlobten Fiordiligi und
Dorabella auf die Probe stellen. Angestiftet
wird dieses Experiment von Don Alfonso,
der behauptet, dass keine Frau dauerhaft
treu sei. Die beiden Manner geben vor, in
den Krieg ziehen zu missen, kehren jedoch
verkleidet zurtick und versuchen jeweils, die
Verlobte des anderen zu verfuhren.

Die Arie ,Ei parte... senti” erklingt
unmittelbar vor dem scheinbaren Abschied
der Manner. Ferrando verabschiedet sich
von Fiordiligi und versucht, seine tiefe Liebe
und seinen Schmerz tber die bevorstehen-
de Trennung auszudruicken. Fiordiligi ist
bewegt und kampft mit ihren Gefiihlen. Die
Szene wirkt zunachst ernst und gefihlvoll,
obwohl das Publikum bereits weil3, dass
der Abschied nur Teil des von Don Alfonso
geplanten Spiels ist. Dadurch entsteht ein
spannender Gegensatz zwischen echter
Emotion und komddiantischer Handlung.

Mozart komponiert die Arie im Stil
einer lyrischen Abschiedsszene. Der
Charakter ist ruhig, kantabel und von

groRRer Emotionalitat gepragt. Die Melodie
ist weit gespannt und gesanglich angelegt,
wodurch Fiordiligis aufrichtige Liebe beson-
ders glaubwurdig erscheint. Das Tempo ist
eher gemaRigt und unterstitzt die Atmo-
sphéare des Abschieds. Die harmonische Ge-
staltung bewegt sich Gberwiegend in einer
klaren Tonalitat, wird jedoch an besonders
emotionalen Stellen durch Modulationen
und chromatische Wendungen erweitert.
Diese harmonischen Veranderungen spie-
geln Unsicherheit, Sehnsucht und Schmerz
wider. Das Orchester begleitet den Gesang
zurtickhaltend und einfihlsam. Die Strei-
cher bilden einen weichen Klangteppich,
wahrend die Holzblaser einzelne Motive
Ubernehmen und die emotionale Wirkung
verstarken. Dadurch bleibt der Fokus auf
der Singstimme, die den Gefuhlsausdruck
tragt. Rhythmisch wirkt die Arie ruhig und
flieBend. Langere Notenwerte, Legatobdgen
und wenige abrupte Akzente lassen den Ein-
druck eines innigen Gesprachs entstehen.
Die Musik vermeidet Ubermafige Virtuosi-
tat und setzt stattdessen auf Ausdruck und
Naturlichkeit. Mozart gelingt es, sowohl die
auBere Handlung als auch die innere Ge-
fuhlswelt der Figuren musikalisch nachvoll-
ziehbar zu gestalten. ,Ei parte... senti” bildet

Original des Konzertprogramms der Urauffiihrung am

einen wichtigen Wendepunkt im ersten Akt.
Die Abschiedsszene schafft zunachst eine
ernste und emotionale Atmosphare, bevor
die eigentliche Verwechslungskomddie be-
ginnt. Gleichzeitig vertieft sie die Beziehung
zwischen Ferrando und Fiordiligi und macht
die spateren Konflikte glaubwirdiger. Die
Arie zeigt aullerdem eines der zentralen
Themen der Oper: den Gegensatz zwi-
schen scheinbarer und tatsachlicher Treue.
Obwohl der Abschied inszeniert ist, wirken
die Gefuhle der Figuren echt. Gerade dieses
Spiel zwischen Wahrheit und Tauschung
macht Cosi fan tutte zu einer der psycholo-
gisch anspruchsvollsten Opern Mozarts.

. PER PIETA, BEN MIO, PERDONA”
AUS COSI FAN TUTTE 2. AKT

Die Arie ,Per pieta” erklingt im zweiten Akt,
nachdem Fiordiligi lange den Werbungs-
versuchen Ferrandos widerstanden hat.
Nun erkennt sie, dass sie trotz ihrer Liebe
zu Guglielmo Gefuhle fir den vermeint-

Partiturauszug im Original
zur Oper

,Cosi fan tutte”von
Wolfgang Amadeus Mozart
Entstehung: Herbst und

Winter 1789

lichen Fremden entwickelt. Allein auf der
Bihne ringt sie mit ihrem Gewissen. Sie
bittet ihren abwesenden Verlobten um
Vergebung fur ihre inneren Zweifel und ihre
aufkeimenden Gefuhle. Die Arie bildet den
emotionalen Héhepunkt ihrer inneren Zer-
rissenheit und zeigt den Konflikt zwischen
Pflichtgefihl und persénlicher Leiden-
schaft. ,Per pieta” ist eine grol3 angelegte
Konzertarie bzw. ein Rondo mit langsamem
Beginn und bewegterem Mittelteil. Mozart
verzichtet auf virtuose Effekte um ihrer
selbst willen und konzentriert sich stattdes-
sen auf den psychologischen Ausdruck der
Figur.

Die Arie beginnt in einem ruhigen, ge-
tragenen Tempo. Die weit ausschwingende
Melodie vermittelt Trauer, Sehnsucht und
Reue. Lange gebundene Phrasen und zahl-
reiche dynamische Abstufungen verlangen
von der Sangerin eine auBergewdhnliche
Atemtechnik und Ausdruckskraft. Im weite-
ren Verlauf steigert sich die Musik. Rhyth-
mische Unruhe, gréRere Tonspringe und
intensivere Harmonik spiegeln Fiordiligis



zunehmende Verzweiflung wider. Beson-
ders typisch fir Mozart ist der standige
Wechsel zwischen Hoffnung und Resigna-
tion, wodurch die innere Unsicherheit der
Figur musikalisch hérbar wird.

Die Arie endet nicht mit einer trium-
phalen Losung, sondern bleibt von Schmerz
und Unsicherheit gepragt. Dadurch wirkt
Fiordiligis Konflikt besonders menschlich
und glaubwiirdig.

Die Arie ist fir Sopran und klassisches
Orchester geschrieben. Die Streicher bilden
einen warmen, tragenden Klangteppich,
wahrend Holzblaser und Hérner die emo-
tionale Atmosphare verstarken. Besonders
die Horner Gbernehmen eine wichtige
klangliche Rolle und verleihen der Musik
Warme und Tiefe. Das Orchester begleitet
die Sangerin nicht nur, sondern kommen-
tiert und verstarkt ihre Geftihle. Musik und
Handlung bilden dadurch eine untrennbare
Einheit.

~Per pieta” gehort zu den eindrucks-
vollsten Arien der Oper Cosi fan tutte und
zahlt zu den schénsten Sopranarien Mo-
zarts Uberhaupt. Sie verdeutlicht Mozarts
Fahigkeit, menschliche Gefiihle musikalisch
differenziert darzustellen. Anders als viele
Opernarien seiner Zeit dient sie nicht nur
der Gesangsvirtuositat, sondern vor allem
der Charakterzeichnung.

Die Arie markiert einen Wendepunkt
der Handlung: Fiordiligis innere Standhaf-
tigkeit beginnt zu zerbrechen. Gleichzeitig
zeigt Mozart, dass menschliche Gefiihle oft
starker sind als moralische Uberzeugungen.
Gerade diese psychologische Tiefe macht
die Arie bis heute zu einem H6hepunkt des
Opernrepertoires und zu einem Meister-
werk der Wiener Klassik.

LESTINTO E IDOMENEO*
AUS IDOMENEO

Die Arie ,Estinto € Idomeneo” stammt aus
der Oper Idomeneo, re di Creta (KV 366)
von Wolfgang Amadeus Mozart. Die Oper
wurde 1781 fur den Munchner Karneval
komponiert und am 29. Januar 1781 im
Cuvilliés-Theater uraufgefiihrt. Das Libret-
to stammt von Giambattista Varesco und
basiert auf einer franzdsischen Vorlage von
Antoine Danchet. Idomeneo zahlt zu Mo-
zarts bedeutendsten Opera-seria-Werken
und verbindet die traditionelle italienische
Oper mit einer auBergewohnlich differen-
zierten musikalischen und dramatischen
Gestaltung.

Die Arie ,Estinto & Idomeneo” er-
scheint gegen Ende der Oper und gehort
zur Figur Elettra, der Tochter des Agamem-
non. Nachdem Idomeneo beschlossen hat,
seinen Sohn Idamante mit Ilia zu vereinen
und selbst auf den Thron zu verzichten, er-
kennt Elettra endgiltig, dass ihre Hoffnung
auf eine gemeinsame Zukunft mit Idamante
zerstort ist. Die Arie bildet den drama-
tischen Hohepunkt ihrer Verzweiflung und
ihres Wahnsinns.

Inhalt und dramatische Funktion: Der
Titel ,Estinto € Idomeneo” bedeutet sinnge-
mal ,ldomeneo ist vernichtet” beziehungs-
weise ,ldomeneo ist nicht mehr”. Im Verlauf
der Arie steigert sich Elettras Wut jedoch
weit Uber die eigentliche Nachricht hinaus.
Sie fuhlt sich von Liebe, Schicksal und den
Gottern verraten. lhre unerfullte Liebe zu
Idamante schldgt in rasenden Hass und
Wahnsinn um. Die Arie bildet den Abschluss
der Entwicklung Elettras. Bereits zuvor war
sie als leidenschaftliche, eiferstichtige und

unbeherrschte Persénlichkeit dargestellt
worden. Nun entlddt sich ihre gesamte
innere Spannung in einem musikalischen
Ausbruch. Sie ist damit keine lyrische
Liebesarie, sondern eine hochdramatische
Wahnsinns- und Rachearie.

Die Arie gehort zu den eindrucksvolls-
ten dramatischen Szenen der gesamten
Oper Idomeneo. Sie zeigt Mozarts Fahigkeit,
psychologische Entwicklungen musikalisch
differenziert darzustellen. Wahrend die
Handlung insgesamt auf Frieden, Versoh-
nung und goéttliche Ordnung hinauslauft,
bleibt Elettra als einzige Figur unfahig, ihre
Leidenschaften zu Uberwinden. Musika-
lisch weist die Arie bereits auf Mozarts
spatere Opern wie Don Giovanni oder Die
Zauberfldte voraus, in denen die Charak-
terzeichnung durch Musik noch starker
in den Mittelpunkt riickt. Besonders die
Verbindung von virtuoser Gesangstechnik
und tiefem seelischem Ausdruck macht die
Arie zu einem HOohepunkt der klassischen
Opernliteratur. ,Estinto € Idomeneo” ist
eine hochdramatische Schlussarie, in der

Partiturauszug im Original
zur Oper

,Idomeneo”

von

Wolfgang Amadeus Mozart

Entstehung: 1781

Mozart die Figur der Elettra auf eindrucks-
volle Weise charakterisiert. Durch virtuosen
Gesang, ein kraftvolles Orchester, starke
dynamische Kontraste und eine spannungs-
reiche Harmonik entsteht das eindringliche
Bild einer Frau, die an ihrer unerwiderten
Liebe und ihrem unbeherrschbaren Zorn
zerbricht. Die Arie gilt als eines der be-
deutendsten Beispiele fir Mozarts Fahig-
keit, menschliche Emotionen musikalisch
lebendig und psychologisch Gberzeugend
darzustellen.

~TUTTE NEL COR VI SENTO"
AUS IDOMENEO

Die Arie ,Tutte nel cor vi sento” wird

von der Figur Elettra, der Tochter des
Agamemnon, gesungen. Elettra gehort zu
den dramatischsten Charakteren der Oper
und verkorpert Leidenschaft, Eifersucht
und unkontrollierte Wut. Die Handlung der
Oper spielt nach dem Trojanischen Krieg.
Konig Idomeneo kehrt nach Kreta zurick



und hat dem Meeresgott Neptun verspro-
chen, den ersten Menschen zu opfern, der

ihm begegnet, falls er einen Sturm Uberlebt.

Tragischerweise ist dies sein eigener Sohn
Idamante. Elettra liebt Idamante leiden-
schaftlich und hofft auf eine gemeinsame
Zukunft. Doch Idamante liebt die troja-
nische Prinzessin llia. Diese unerwiderte
Liebe I6st in Elettra tiefe Verzweiflung und
heftige Eifersucht aus. In der Arie ,Tutte
nel cor vi sento” bringt Elettra ihre inneren
Qualen zum Ausdruck. Sie fuhlt sich von
widersprichlichen Gefuhlen Uberwaltigt:
Liebe, Schmerz, Zorn und Eifersucht kamp-
fen gleichzeitig in ihrem Herzen. Die Arie
zeigt ihren psychischen Ausnahmezustand
und macht deutlich, wie sehr ihre Geflhle
auller Kontrolle geraten.

Der Titel ,Tutte nel cor vi sento” be-
deutet sinngemaR: ,Ich fihle euch alle in
meinem Herzen.” Gemeint sind die vielen
widersprichlichen Gefuhle, die Elettra
gleichzeitig empfindet. Liebe und Hass,
Hoffnung und Verzweiflung, Sehnsucht
und Zorn existieren nebeneinander und
steigern sich gegenseitig. Der Text be-
schreibt keinen dulReren Konflikt, sondern
einen inneren seelischen Kampf. Die Arie
gehort zu den wichtigsten Charakterari-
en Elettras. Sie zeigt, dass ihre Gefluhle
immer extremer werden und bereitet ihre
spatere groRe Wahnsinns- und Rachearie
.D'Oreste, d'Ajace” vor. Mozart entwi-
ckelt Elettras Figur psychologisch sehr
differenziert und verleiht ihr dadurch
eine ungewohnliche Tiefe, die fir seine
spateren Opern typisch werden sollte.
Die Arie ,Tutte nel cor vi sento” ist ein
eindrucksvolles Beispiel fir Mozarts Fa-
higkeit, menschliche Geflihle musikalisch

darzustellen. Elettras innere Zerrissenheit
wird sowohl im Text als auch in der Musik
intensiv erfahrbar. Virtuose Gesangsli-
nien, dramatische Harmonien und eine
ausdrucksstarke Orchesterbegleitung ver-
binden sich zu einem bewegenden Portrat
einer Frau, die zwischen Liebe, Eifersucht
und Verzweiflung gefangen ist. Die Arie
gehort zu den emotional eindrucksvollsten
Momenten der Oper Idomeneo und zeigt
bereits die auBergewdhnliche dramatische
Gestaltungskraft des jungen Mozart.

»CRUDELE? NON MI DIR"
AUS DON GIOVANNI 2. AKT

Die Arie ,Crudele? Non mi dir“ stammt

aus dem zweiten Akt der Oper Don Gio-
vanni von Wolfgang Amadeus Mozart. Sie
wird von Donna Anna, einer der zentralen
Figuren der Oper, gesungen und bildet
musikalisch den Abschluss ihrer Begegnung
mit Don Ottavio. Die Oper wurde 1787 in
Prag uraufgefuihrt und basiert auf dem
Don-Juan-Stoff. Das Libretto stammt von
Lorenzo Da Ponte.

Die Arie entsteht in einer entschei-
denden Situation der Handlung. Donna
Anna hat ihren Vater, den Komtur, verloren,
der zuvor von Don Giovanni getdtet wurde.
Gleichzeitig versucht ihr Verlobter Don
Ottavio, ihr seine Liebe und Unterstutzung
zu versichern. Donna Anna kann sich jedoch
noch nicht dazu Gberwinden, ihm ihre Liebe
zu zeigen. In ,,Crudele? Non mi dir” weist
sie seine Zweifel zurtick und versichert
ihm, dass ihre Gefuhle fur ihn echt sind.

Sie bittet ihn zugleich um Verstandnis und
Geduld.

Musikalisch ist die Arie vor allem durch

ihre lyrische und empfindsame Gestaltung
gepragt. Mozart zeichnet Donna Anna nicht
als leidenschaftlich aufbrausende, sondern
als verletzliche und nachdenkliche Figur. Die
Gesangslinie ist weit gespannt und verlangt
von der Sangerin sowohl Ausdruckskraft als
auch groRe technische Sicherheit. Beson-
ders auffallig sind die Koloraturen und

die beweglichen Passagen, die trotz ihrer
Virtuositat niemals nur als Zurschaustellung
von Gesangstechnik wirken. Sie dienen
dazu, Donna Annas innere Erregung und
ihre emotionalen Schwankungen auszudru-
cken. Die Arie steht in Es-Dur, einer Tonart,
die Mozart haufig mit Warme, Wirde und
festlicher Grof3e verbindet. Im Gegensatz zu
vielen dramatischeren Momenten der Oper
wirkt die Musik hier vergleichsweise ruhig
und geschlossen. Dennoch gibt es innerhalb
der Arie deutliche Kontraste zwischen lan-
geren, kantablen Melodiebdgen und beweg-
teren Koloraturpassagen. Dadurch entsteht
ein Wechsel zwischen inniger Empfindung
und emotionaler Unruhe.

Partiturauszug im Original
zur Oper

»Don Giovanni”

von

Wolfgang Amadeus Mozart

Entstehung: 1787

Auch die Orchesterbegleitung unterstutzt
den Charakter der Arie. Mozart lasst die
Singstimme deutlich hervortreten, wah-
rend das Orchester die melodische und
harmonische Grundlage schafft und die
verschiedenen Stimmungen begleitet. Die
Musik wirkt dadurch zugleich elegant und
emotional. Besonders typisch fir Mozart
ist die Verbindung von klarer klassischer
Form, ausgewogener Melodik und unmit-
telbarem Ausdruck.

,Crudele? Non mi dir” zeigt beson-
ders deutlich Mozarts Fahigkeit, eine
Figur durch Musik psychologisch zu
charakterisieren. Donna Anna befindet
sich zwischen Trauer, Liebe und innerer
Unsicherheit. Ihre Worte und die musika-
lische Gestaltung machen deutlich, dass
sie Don Ottavio zwar liebt, aber nach den
traumatischen Ereignissen der Handlung
noch Zeit bendtigt. Die Arie ist deshalb
nicht nur ein virtuoses Bravourstuck,
sondern vor allem ein Ausdruck ihrer in-
neren Zerrissenheit und ihrer vorsichtigen
Hoffnung.



Insgesamt stellt ,Crudele? Non mi dir” einen
wichtigen Moment innerhalb von Don Gio-
vanni dar. Die Arie verbindet dramatischen
Ausdruck mit hoher vokaler Virtuositat und
gibt Donna Anna die Méglichkeit, ihre Ge-
fuhle selbststandig und unmittelbar auszu-
dricken. Sie gehort damit zu den eindrucks-
vollsten Arien der Oper und ist zugleich ein
Beispiel fur Mozarts aulRergewdhnliche Fa-
higkeit, musikalische Schénheit und psycho-
logische Tiefe miteinander zu verbinden.

O SMANIA! O FURIE!
UND ,,D'ORESTE, D'AJACE"
AUS IDOMENEO

Die Arie ,,O smania! O furie!” wird von
Elettra gesungen, die am Ende der Oper von
ihren Gefuhlen Uberwaltigt wird. Elettra
liebt Idamante, doch dieser entscheidet sich
fr llia. Dadurch empfindet Elettra grol3e
Verzweiflung, Eifersucht und Wut. Die Arie
bildet den Hohepunkt ihrer emotionalen
Entwicklung und zeigt ihren seelischen
Zusammenbruch.

Bereits der Text , O smania! O furie!”
-,0 Raserei! O Furien!” - macht deutlich,
wie extrem Elettras Gefuhlszustand ist.
Mozart setzt diese Emotionen mit einer
sehr bewegten und dramatischen musika-
lischen Gestaltung um. Die schnellen Laufe,
grofBen Springe und starken dynamischen
Kontraste lassen die innere Unruhe der
Figur hérbar werden. Besonders auffallig
sind die Koloraturen, die nicht nur virtu-
osen Charakter haben, sondern Elettras
Erregung und Verzweiflung musikalisch
darstellen. Die Stimme wird dabei bis an
ihre Grenzen gefuihrt. Die hohen Téne und

die anspruchsvolle Beweglichkeit verlangen
von der Sangerin eine groRBe technische
Sicherheit. Gleichzeitig muss die Arie sehr
ausdrucksstark gestaltet werden, da die
virtuosen Passagen unmittelbar mit Elettras
psychischem Zustand verbunden sind.
Die Musik wirkt insgesamt aufgewuhlt,
dramatisch und aggressiv. Mozart nutzt die
musikalischen Mittel also nicht lediglich zur
Verschonerung des Gesangs, sondern zur
Charakterisierung Elettras. Die Arie kann
deshalb als ein Beispiel dafur gesehen wer-
den, wie Mozart die traditionelle Form der
Opera seria zunehmend mit einer intensiven
psychologischen Darstellung verbindet.
Auch die Arie ,D'Oreste, d’Ajace”
gehort zu Elettras grol3en Auftrittsarien.
Sie steht am Ende der Oper und stelltihren
endglltigen Zusammenbruch dar. Elett-
ra vergleicht ihren eigenen Schmerz mit
dem Wahnsinn berihmter Figuren aus der
griechischen Mythologie: Orest und Ajax.
Beide Figuren sind durch extreme seelische
Krisen und Wahnsinn gekennzeichnet.
Der Beginn ,D'Oreste, d'Ajace” bedeutet
sinngemaR, dass Elettra glaubt, den Wahn-
sinn dieser Figuren selbst zu Ubertreffen.
Damit wird deutlich, dass sie ihre Gefuhle
nicht mehr kontrollieren kann. lhre Liebe
zu ldamante, ihre Eifersucht und die Ent-
tauschung Gber seinen Verlust fihren sie
schlieBlich in den Wahnsinn.
Musikalisch ist die Arie von einer aul3erge-
woéhnlich starken Dramatik gepragt. Schnel-
le Koloraturen, grof3e Intervallspriinge,
extreme Registerwechsel und dynamische
Kontraste vermitteln Elettras zunehmende
Verzweiflung. Die virtuose Gesangslinie
wirkt teilweise geradezu atemlos. Dadurch
entsteht der Eindruck, dass die Figur von

ihren eigenen Emotionen getrieben wird. Im
Gegensatz zu einer rein virtuosen Bravour-
arie besitzt die Musik deshalb eine klare
dramatische Funktion: Die Virtuositat wird
zum Ausdruck des Wahnsinns. Mozart zeigt
durch die Musik, wie Elettras innere Ord-
nung immer weiter zerfallt. Die Arie bildet
damit einen wirkungsvollen Abschluss ihrer
tragischen Entwicklung.

VERGLEICH DER BEIDEN ARIEN

Beide Arien sind eng miteinander verbunden,
da sie Elettras extreme Geflihlswelt darstellen.
Wahrend ,,0 smania! O furie!” vor allem von
Wut, Eifersucht und Verzweiflung gepragt ist,
steigert sich diese Entwicklung in ,D'Oreste,
d’Ajace” bis zum endgultigen Wahnsinn.

In beiden Arien verwendet Mozart Kolora-
turen, grol3e Tonspriinge, schnelle Bewe-
gungen und starke dynamische Kontraste,
um die emotionale Situation der Figur
auszudrucken. Die technische Schwierigkeit
der Gesangspartie ist somit Teil der drama-
tischen Gestaltung.

Die beiden Arien zeigen besonders
deutlich, wie Mozart in Idomeneo die
musikalische Virtuositat mit einer differen-
zierten Darstellung menschlicher Gefiihle
verbindet. Elettra ist dabei eine der emoti-
onal komplexesten Figuren der Oper. lhre
Arien gehdren zu den anspruchsvollsten
und eindrucksvollsten Beispielen fur die
dramatische Koloratur in Mozarts Opern-
schaffen.

FRANZ SCHREKER
(1878-1934)

war ein dsterreichischer Komponist,
Dirigent und Musikpadagoge, der zu den
bedeutendsten Vertretern der spatroman-
tischen und frihen modernen Musik im
deutschsprachigen Raum zahlt. Besonders
in den Jahren vor dem Ersten Weltkrieg
feierte er mit seinen Opern grol3e Erfolge.
Seine farbenreiche, klanglich auBergewdhn-
liche Musik verbindet spatromantische
Harmonik mit impressionistischen und
expressionistischen Elementen. Er wurde
am 23. Marz 1878 in Monaco geboren. Sein
Vater Ignaz Schreker war ein aus B6hmen
stammender Hoffotograf, der aufgrund
seiner Arbeit viel reiste. Seine Mutter Ele-
onore von Clossmann stammte aus einer
wohlhabenden Familie. Nach dem frihen

Tod des Vaters zog die Familie nach Wien,
wo Schreker seine musikalische Ausbildung
erhielt. Bereits in jungen Jahren zeigte sich
sein musikalisches Talent. Er studierte am
Wiener Konservatorium, der heutigen Uni-
versitat fur Musik und darstellende Kunst
Wien, zunachst bei Robert Fuchs. 1898
schloss er sein Studium mit einem Kompo-
sitionspreis ab. In der musikalisch duRerst
lebendigen Atmosphare Wiens entwickelte
er schon frih einen individuellen Stil.

Nach seinem Studium arbeitete Schreker
zunachst als Musiker und Dirigent. Einen
wichtigen Schritt in seiner Karriere stellte
die Grindung des Philharmonischen Chors
Wien im Jahr 1908 dar. Mit diesem Chor
flhrte er unter anderem Werke zeitgenos-



sischer Komponisten auf und machte sich als
Dirigent einen Namen. Seinen grofl3en Durch-
bruch als Komponist erreichte Schreker mit
der Oper ,Der ferne Klang”. Die Urauffuh-
rung fand 1912 in Frankfurt am Main statt.
Das Werk wurde zu einem bedeutenden
Erfolg und machte Schreker Gber Osterreich
hinaus bekannt. Die Oper erzahlt von der
Suche nach einem idealen, zugleich uner-
reichbaren Klang und behandelt Themen wie
Sehnsucht, Kunst und menschliche Bezie-
hungen. Diese Verbindung von psycholo-
gischer Handlung und auBergewdhnlicher
Klangsprache wurde zu einem Kennzeichen
von Schrekers Musik.

In den folgenden Jahren entwickelte sich
Schreker zu einem der erfolgreichsten
deutschsprachigen Opernkomponisten
seiner Zeit. Seine Oper ,Das Spielwerk und
die Prinzessin“ wurde 1913 in Frankfurt und
Wien aufgefuhrt, wobei die Wiener Auffih-
rung unter dem Titel ,Das Spielwerk” statt-
fand. Seinen groRten Erfolg erzielte Schreker
mit der Oper ,Die Gezeichneten”, die 1918 in
Frankfurt uraufgefihrt wurde. Das Werk ist

Franz Schreker

Geboren am 23. Mdrz 1878
in Monaco.

Verstorben am 21. Mdrz
1934 in Berlin.

Das Foto zeigt den Musiker
zu der Zeit, wo er das Werk

,Intermezzo” komponierte.

gepragt von einer komplexen, teilweise du-
steren Handlung und einer auBergewdhnlich
reichen Orchestrierung. Schreker beschaf-
tigte sich darin unter anderem mit Auf3en-
seitertum, Schénheit, Sexualitat, Gewalt und
gesellschaftlicher Ausgrenzung.
1920 folgte ,Der Schatzgraber”, der eben-
falls grof3e Erfolge feierte. Die Oper wurde
zu einem seiner meistgespielten Werke.
Schreker galt nun als einer der fihrenden
Komponisten der deutschen Oper und wur-
de teilweise sogar als einer der wichtigsten
Nachfolger Richard Wagners angesehen.
Neben seiner Tatigkeit als Komponist
spielte Schreker eine wichtige Rolle als
Lehrer und Kulturpolitiker. 1920 wurde er Di-
rektor der Staatlichen Hochschule fir Musik
in Berlin, einer der bedeutendsten musika-
lischen Ausbildungsstatten Deutschlands.
Dort setzte er sich flr eine moderne und
vielseitige Musikausbildung ein. Zu seinen
Schuilern gehorten zahlreiche Komponisten,
darunter Ernst Krenek, Alois Haba, Berthold
Goldschmidt und Karol Rathaus. Schreker
forderte junge Musiker und Komponisten

und trug dadurch wesentlich zur Entwicklung
der musikalischen Moderne bei.

Seine eigene musikalische Sprache
war zu dieser Zeit jedoch bereits in die
Kritik geraten. Wahrend einige Horer seine
farbenprachtige Orchestrierung und seine
sinnliche Klangwelt bewunderten, empfan-
den andere seine Musik als Uberladen oder
als Uberholte Spatromantik. Gleichzeitig
gewannen neue musikalische Stromungen,
etwa die Neue Sachlichkeit und die Zwolf-
tonmusik, zunehmend an Bedeutung.

Schrekers Karriere wurde durch die
politischen Verédnderungen in Deutschland
und den zunehmenden Antisemitismus der
Nationalsozialisten schwer beeintrachtigt.
Obwohl Schreker selbst christlich getauft
worden war, stammte er vaterlicherseits
aus einer judischen Familie. Die National-
sozialisten betrachteten ihn deshalb als
Juden und bekampften seine kinstlerische
Tatigkeit. 1929 musste Schreker seine Po-
sition als Direktor der Berliner Musikhoch-
schule aufgeben. Auch seine Werke wurden
zunehmend aus den Spielplanen deutscher
BUhnen verdrangt. Die politischen Umstan-
de fuhrten zu einer weitgehenden Unter-
brechung seiner Karriere. Seine letzte Oper
.Christophorus oder Die Vision einer Oper”
konnte zu seinen Lebzeiten nicht mehr
vollstandig aufgefiihrt werden. Die ge-
plante Urauffihrung wurde 1933 abgesagt.
Schreker war inzwischen gesundheitlich
angeschlagen und zog sich zunehmend aus
dem offentlichen Musikleben zurtick.

Franz Schreker starb am 21. Marz
1934, zwei Tage vor seinem 56. Geburtstag,
in Berlin an den Folgen eines Herzinfarkts.
Nach seinem Tod geriet seine Musik fur
mehrere Jahrzehnte weitgehend in Verges-

senheit. Dafur waren sowohl die politi-
schen Verhaltnisse der NS-Zeit als auch die
veranderten asthetischen Vorstellungen
nach dem Zweiten Weltkrieg verantwort-
lich. Wahrend Werke von Komponisten

wie Arnold Schénberg oder Alban Berg
zunehmend als zentrale Bestandteile

der Moderne wahrgenommen wurden,
blieb Schrekers Musik lange Zeit zwischen
Spatromantik und Moderne eingeordnet
und fand vergleichsweise wenig Beach-
tung. Seit den letzten Jahrzehnten des

20. Jahrhunderts erlebt sein Werk jedoch
eine deutliche Wiederentdeckung. Opern-
hauser und Rundfunkanstalten fihren
seine Opern wieder auf, und zahlreiche
Aufnahmen haben dazu beigetragen, seine
Musik einem neuen Publikum zuganglich
zu machen. Franz Schreker nimmtin der
Musikgeschichte eine besondere Stellung
ein. Seine Werke stehen an einer Schwelle
zwischen der spatromantischen Tradition
und der musikalischen Moderne. Beson-
ders charakteristisch sind seine auRerge-
wohnlich differenzierte Orchestrierung,
seine intensive Beschaftigung mit Klangfar-
ben und seine haufig von Sehnsucht, Erotik
und psychologischen Konflikten gepragten
Opernhandlungen. Obwohl Schreker nach
1945 lange Zeit nur eine Nebenrolle in der
Musikgeschichte spielte, wird er heute
zunehmend als bedeutender Komponist
des frihen 20. Jahrhunderts betrachtet.
Seine Opern zeigen, wie vielfaltig die mu-
sikalische Entwicklung zwischen Wagner,
Mahler und der Zweiten Wiener Schule
war. Gerade seine eigenstandige Klang-
sprache macht ihn zu einer wichtigen Figur
der dsterreichischen und europaischen
Musikgeschichte.



«INTERMEZZO FUR STREICHER
OP. 8»

Das Intermezzo flr Streicher op. 8 von
Franz Schreker entstand 1900 und gehort
zu den frihen Orchesterwerken des
Osterreichischen Komponisten. Es steht
an einem wichtigen Punkt in Schrekers
musikalischer Entwicklung: Die spatro-
mantische Klangsprache ist noch deutlich
von der Tradition des 19. Jahrhunderts
gepragt, zugleich zeichnet sich bereits jene
auBergewdhnliche Sensibilitat fur Klang-
farbe und Atmosphére ab, die spater zu
einem charakteristischen Merkmal seiner
Musik werden sollte.

Das einsatzige Werk ist fir Streich-
orchester komponiert und entfaltet seine
Wirkung weniger durch dramatische Kon-
traste als durch eine kontinuierliche, fein
abgestufte Entwicklung der Klangflachen.
Schreker behandelt die Streicher nicht nur
als geschlossenes Klangkollektiv, sondern
differenziert ihre Stimmen und Register
immer wieder, sodass ein bewegter,
farbenreicher Gesamtklang entsteht.
Melodische Linien werden haufig von
einer Stimme zur anderen weitergegeben
oder von verschiedenen Stimmgruppen
Uberlagert.

Charakteristisch ist dabei die lyrische und
ausgesprochen klangsinnliche Grundhal-
tung des Stucks. Ruhige, kantable Melo-
dien verbinden sich mit chromatischen
Wendungen und harmonischen Span-
nungen. Die Harmonik bleibt grundsatzlich
in der spatromantischen Tonalitat ver-
ankert, wird jedoch durch chromatische
Erweiterungen zunehmend ausgedehnt.
Dadurch entsteht ein schwebender, bis-

weilen entruckter Eindruck, bei dem die
eindeutige tonale Orientierung zeitweise
zurucktritt.

Auch die Dynamik und Artikulation
spielen eine wesentliche Rolle. Schreker ar-
beitet mit zahlreichen Ubergangen, Steige-
rungen und Abschattierungen und lasst den
Klang haufig organisch aus der Stille heraus
entstehen oder wieder in sie zurtcksinken.
An die Stelle eines stark kontrastierenden
dramatischen Aufbaus tritt eine eher
flieBende Form, in der Atmosphare und
Klangentwicklung entscheidend sind.

Das Intermezzo zeigt damit bereits einige
Eigenschaften, die fir Schrekers spateres
Schaffen von Bedeutung werden sollten:
eine besondere Aufmerksamkeit fur
Klangfarbe, harmonische Feinheiten und
sinnliche Klangwirkungen. Wahrend seine
spateren Opern durch eine noch wesent-
lich komplexere Orchestrierung und eine
zunehmend eigenstandige Harmonik
gekennzeichnet sind, wirkt das frihe
Intermezzo vergleichsweise geschlossen
und unmittelbar. Gerade darin liegt sein
besonderer Reiz: Das Werk verbindet die
expressive Sprache der Spatromantik mit
einer bereits deutlich individuellen Vor-
stellung vom Orchesterklang.

Das Intermezzo fir Streicher op. 8
kann somit als ein wichtiges Frihwerk
Schrekers verstanden werden. Es doku-
mentiert den Ubergang von der spétro-
mantischen Tradition zu einer starker auf
Klangfarbe und Atmosphare ausgerichte-
ten musikalischen Sprache und gibt be-
reits einen Eindruck von jener klanglichen
Fantasie, die spater zu einem zentralen
Kennzeichen von Schrekers Musik werden
sollte.

FELIX MENDELSSOHN BARTHOLDY
(1809-1847)

Die Sinfonie Nr. 4 in A-Dur op. 90, die den
Beinamen ,ltalienische” tragt, ist eines
der bekanntesten Werke des deutschen
Komponisten Felix Mendelssohn Bartholdy.
Die Sinfonie entstand unter dem Eindruck
seiner ltalienreise, die er in den Jahren 1830
und 1831 unternahm. Wahrend dieser Reise
lernte Mendelssohn verschiedene italie-
nische Stadte, Landschaften und kulturelle
Eindricke kennen. Besonders die Lebens-
freude und die Leichtigkeit des italienischen
Lebens beeinflussten ihn. In einem Brief
beschrieb er Italien als ein Land, das ihn
sehr begeisterte. Diese Eindricke versuchte
er spater musikalisch in seiner Sinfonie fest-
zuhalten. Mendelssohn begann die Sinfonie
bereits wahrend seiner Italienreise. Die
vollstédndige Uberarbeitung und Fertigstel-
lung erfolgte jedoch spater. Die Urauffih-
rung fand am 13. Mai 1833 in London statt.
Obwohl das Werk den Namen ,Italienische”
tragt, handelt es sich nicht um eine reine
musikalische Landschaftsbeschreibung.
Vielmehr vermittelt Mendelssohn durch
Melodien, Rhythmen, Tempi und Klangfar-
ben verschiedene Stimmungen und Eindru-
cke, die er mit Italien verband.

Die Sinfonie besteht aus vier Satzen,
die sich in Charakter, Tempo und Stimmung
deutlich voneinander unterscheiden.

1. SATZ - ALLEGRO VIVACE

Der erste Satz steht in A-Dur und tragt die
Bezeichnung Allegro vivace, was ungefahr
»sehr schnell und lebhaft” bedeutet. Schon
zu Beginn wird der fréhliche und energie-
geladene Charakter des Satzes deutlich.

Die Streicher spielen eine schnelle, aufwarts
gerichtete Melodie, die von den Holzbla-
sern unterstitzt wird. Durch die schnellen
Achtelbewegungen und die helle Klangfarbe
entsteht ein Eindruck von Leichtigkeit und
Bewegung.

Der Satz ist in der fur die klassische
Sinfonie typischen Sonatenhauptsatzform
aufgebaut. Dabei werden verschiedene
musikalische Themen vorgestellt, verarbei-
tet und spater wieder aufgegriffen. Men-
delssohn verbindet diese traditionelle Form
mit einem typisch romantischen Klangbild.
Der erste Satz wirkt insgesamt sehr sonnig,
lebendig und optimistisch. Dadurch wird
haufig eine Verbindung zu den Eindrlcken
hergestellt, die Mendelssohn wahrend sei-
ner ltalienreise gesammelt hatte.

2.SATZ - ANDANTE CON MOTO

Der zweite Satz bildet einen deutlichen
Kontrast zum ersten. Er steht in d-Moll und
tragt die Bezeichnung Andante con moto,
also ,gehend, mit Bewegung”. Die Musik ist
wesentlich ruhiger und ernster. Zu Beginn
spielen die tiefen Streicher und Holzblaser
ein schreitendes, regelmaRiges Motiv. Daru-
ber entwickelt sich eine ausdrucksvolle Me-
lodie. Der gleichmaRige Rhythmus erinnert
an einen Prozessionsgesang oder einen reli-
gidsen Umzug. Es wird vermutet, dass Men-
delssohn dabei Eindricke verarbeitet haben
kénnte, die er wahrend seines Aufenthalts
in Rom gesammelt hatte. Sicher lasst sich
diese konkrete Verbindung jedoch nicht
beweisen. Der zweite Satz zeigt, dass die
LItalienische” nicht ausschliel3lich frohliche



und ausgelassene Musik enthalt. Durch
die dunklere Tonart und den ruhigeren
Charakter entsteht ein nachdenklicher und
teilweise geheimnisvoller Eindruck.

3.SATZ - CON MOTO MODERATO
Der dritte Satz steht wieder in A-Dur und
ist mit Con moto moderato Uberschrieben,
was ,mit maliger Bewegung" bedeutet.

Er besitzt einen deutlich ruhigeren und
eleganteren Charakter.

Die Musik erinnert an einen Tanz aus der
hofischen Gesellschaft und steht damitin
der Tradition des klassischen Menuetts.
Die Melodien sind flieRend und gesanglich,
wahrend die Begleitung eher zurlckhal-
tend wirkt. Im Mittelteil, dem sogenannten
Trio, verandert sich die Stimmung. Die
Musik wird etwas kraftiger und bewegter,
bevor anschlieBend der Anfangscharakter
wieder aufgenommen wird. Der dritte Satz
bildet damit einen Ubergang zwischen dem
eher ernsten zweiten Satz und dem sehr
lebhaften Finale. Er wirkt elegant, leicht
und ausgewogen.

4.SATZ - SALTARELLO: PRESTO

Der vierte Satz ist der temperamentvollste
Teil der gesamten Sinfonie. Mendelssohn
bezeichnet ihn als ,Saltarello: Presto”.

Das Presto bedeutet ,sehr schnell”. Das
Saltarello ist ein traditioneller italienischer
Tanz, der durch schnelle Bewegungen und
einen lebhaften Rhythmus gekennzeichnet
ist. Der Satz steht in a-Moll und beginnt
mit einer aullerst bewegten Musik. Beson-
ders die schnellen Laufe der Streicher und
die rhythmischen Akzente erzeugen eine
tanzerische und beinahe rastlose Wirkung.
Die Musik vermittelt den Eindruck von aus-

gelassener Bewegung und Lebensfreude.
Interessant ist, dass die Sinfonie nicht in
der erwarteten Dur-Tonart endet, sondern
in a-Moll. Dadurch erhalt das Finale trotz
seines lebhaften Charakters eine etwas
ungewohnliche und ernstere Wirkung.
Der Schluss wirkt dadurch kraftvoll und
bestimmt.

Fur die ,ltalienische” verwendet
Mendelssohn ein klassisch-romantisches
Orchester. Dazu gehoéren unter anderem
Streicher, Holzblaser, Horner, Trompeten
und Pauken. Die einzelnen Instrumenten-
gruppen werden haufig klar voneinander
unterschieden. Besonders die Streicher tra-
gen mit ihren schnellen Laufen wesentlich
zum lebhaften Charakter der Sinfonie bei.

Typisch fir Mendelssohns Komposi-
tionsstil ist die Verbindung von klassischer
Form und romantischer Klangsprache. Er
orientiert sich an den traditionellen Formen
der Sinfonie, verwendet aber gleichzeitig
farbenreiche Orchestrierung und ausdrucks-
volle Melodien. Die Musik wirkt dadurch
strukturiert und Ubersichtlich, aber trotzdem
sehr lebendig.

WIRKUNG UND BEDEUTUNG

Die ,Italienische” gehort heute zu Men-
delssohns bekanntesten Orchesterwerken.
Besonders beliebt sind der schwungvolle
erste Satz und das temperamentvolle
Saltarello-Finale. Die Sinfonie gilt als ein
gutes Beispiel fur die Programmatik der Ro-
mantik, bei der persdnliche Eindriucke, Rei-
sen und aulBermusikalische Vorstellungen
die musikalische Gestaltung beeinflussen
kdénnen. Insgesamt vermittelt das Werk ein
abwechslungsreiches Bild von Mendels-
sohns Italienerlebnis.
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KONZERTPROGRAMM

MUSIKFEST
«QUIET GIRL»
«ALEXANDRINA SIMEON QUINTETT MEETS
BENNY BROWN»

6. November 2026
Aula Academica der Technischen Universitat Clausthal

ALEXANDRINA SIMEON (Gesang)
STEPHAN HOLSTEIN (Klarinette, Saxofon)
DANIEL MARK EBERHARDT (Klavier, Arrangements)
ANDI BAUER (Bass)

TOM STEPPICH (Drums, Percussion)
als Gast BENNY BROWN (Trompete)

Es erklingen sowohl Musik aus der Feder von Alexandrina Simeon
als auch bekannte Jazz-Standards.
Die Zuhorer treffen auf die bulgarische Sprache,
auf uralte Melodien und Rhythmen des musikalischen Erbes
am Ostlichen Rand Europas,
das sich mit westeuropadischem Jazz kunstvoll vermischt und
mit dem brillanten Gastspiel von Benny Brown
aus Hamburg komplettiert wird.
Gemeinsam entfacht die Band um die bulgarische Powerfrau
ein wahres Feuerwerk an Melodien, Stimmungen und Grooves -Vocal-Jazz
vom Feinsten.

Das Programm und die Werke werden moderiert

(Anderungen, Programm- und Besetzungsanderungen vorbehalten)
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ALEXANDRINA SIMEON
QUINTETT

ALEXANDRINA SIMEON QUINTETT
MEETS BENNY BROWN

Alexandrina Simeon ist zwischen Bulgarien
und Deutschland zu Hause. Geboren in
Varna am Schwarzen Meer, lebt die Sange-
rin und Komponistin seit vielen Jahren in
Augsburg. Im Jazz hat sie ihre Musik gefun-
den, deren Offenheit und Durchlassigkeit
ein fruchtbarer Boden fur ihre kulturellen
Wurzeln sind.

Das hochkaratige Alexandrina Simeon
Quintett begeisterte bereits mit den ersten
beiden Alben roots & influence (2011) und
OCEAN TALES (2018) das Publikum auf
deutschen wie auch bulgarischen Festival-

und Konzertbihnen. Wahrend die Musik
dieser beiden Produktionen Uberwiegend
aus der Feder von Alexandrina Simeon
stammt und ihre bulgarischen Wurzeln
kunstvoll beleuchtet, widmet sich das
dritte Album QUIET GIRL, das im Mai 2025
beim Bremer Label Laika Records erschie-
nen ist, ausgewahlten Jazz Standards. Seit
vielen Jahren ist Trompeter und Freund
Benny Brown ein gern gesehener Gast des
Ensembles und bereichert die Konzerte mit
seinem brillanten, farbenreichen Spiel.
Zwischen den Welten zuhause ist
nicht nur ihre Musik. Hineingeboren in eine
Musikerfamilie - Eltern Orchestermusi-
ker, GroBmutter Opernsangerin - beginnt

Alexandrina Simeon als 5-Jahrige mit

dem Geigenspiel. Nach einer klassischen
Gesangsausbildung intensiviert sie ihre
Studien in Richtung Jazz-Gesang bei Karen
Edwards und Sandy Patton. Sehr bald singt
sie in verschiedenen Jazzformationen und
leiht ihre ausdrucksstarke Stimme nicht
nur lokalen Bands, sondern steht immer
wieder mit Musikern wie Wolfgang La-
ckerschmid, Gerd Dudek, Ryan Carniaux,
Andrej Bielow, Heiko Jung, Wolfgang Roth,
Rhani Krija, Jan Prax auf Konzertbuhnen in
Deutschland, Osterreich, Italien, Schweiz
und Bulgarien.

Fur ihr Soloprojekt hat sich die exzel-
lente Sangerin Unterstitzung von ebenso
brillanten Musikern geholt. An ihrer Seite
spielen Stephan Holstein (cl, sax), Daniel
Mark Eberhard (p, arr.), Andi Bauer (b), Tom
Steppich (dr, perc.) - und immer wieder
als Gast Benny Brown (tr). Der internati-
onal anerkannte Jazzklarinettist Stephan
Holstein ist ein musikalischer Grenzganger,
der seine Karriere als Klarinettist im Alter
von dreizehn Jahren in diversen Jazzclubs
begann und im Jahre 1995 den Bayerischen
Staatsférderpreis als Jazzklarinettist
erhielt. Bandmitglied Daniel Mark Eber-
hard, mehrfach ausgezeichneter Jazzpi-
anist, brilliert in den Kompositionen von
Alexandrina Simeon und tragt in grolRem
MaRe an den Arrangements der Songs bei.
Das rhythmische Fundament geben Bassist
Andi Bauer und Drummer Tom Steppich.
Andi Bauer ist Absolvent der BassSchool
Munich und Berklee College of Music und
sammelte zahlreiche Erfahrungen auf
Tourneen durch Europa in verschiedenen
Musikprojekten aus Jazz, World-Music,
Funk und Pop. Tom Steppich lernte sein

Handwerk an der Los Angeles Music Acade-
my, es folgten Europatourneen sowie TV-
und Radioproduktionen.

Benny Brown wuchs in einer Musi-
kerfamilie auf und fand mit 16 Jahren zur
Trompete. Nach klassischem Unterricht
war er Fligelhornist beim Luftwaffenmu-
sikkorps Ill, bevor er 2004 sein Trompeten-
studium in Hamburg begann. Er spielte im
BuJazzO unter Peter Herbolzheimer, tourte
international und wurde regelmaRiger
Gast bei der NDR Bigband. Als vielseitiger
Allround-Trompeter wirkte er bei Produkti-
onen mit Revolverheld, Christina Stirmer,
Roger Cicero, ,Sing meinen Song” und dem
Deutschen Filmpreis mit. Mit stilistischer
Vielseitigkeit und klarem Sound ist Benny
eine feste Grol3e der deutschen Jazzszene.

Zu sehen und zu héren war das Ale-
xandrina Simeon Quintett gemeinsam mit
Benny Brown bisher unter anderem in der
Deutschen Botschaft in Sofia, dem inter-
nationalen Jazzfestival in Bansko sowie auf
dem Jazzfestival in Varna (beide Bulgarien),
dem Jazzweekend in Regensburg, auf dem
Tollwood Summer Festival in Minchen,
als choreographische Inszenierung ,Flight
Connections” im Parktheater Augsburg
und auf verschiedenen Konzertblihnen,
wie Burgwedel (Amtshof), Braunschweig
(Schimmel-Auswahlcentrum), Kinstlerhaus
Muanchen (Jazz and beyond), Jazznight LU-
neburg und Hamburg (Jazzclub Stellwerk),
Jazzstudio Nurnberg, Theater Gutersloh/
Skylobby, Jazzclub Augsburg, Jazz & Blues
Open Wendelstein.

... Ihre Stimme kann druckvoll agieren, sich in
Wehmut verlieren oder himmelhoch jauchzen
.."(Jazzthing)



PULVERHAUS
DER FIRMA
SYMPATEC

Auf dem vom Bergbau gepragten Areal der ehemals ertragsreichsten Gruben des
Oberharzes ,Dorothee” und ,Caroline” entstand 2004 das Pulverhaus.

Dort wird die breite Palette wegweisender Instrumente zur PartikelgréBenanalyse
von Pulvern, Suspensionen, Sprays, Emulsionen und Aerosolen entwickelt, gefertigt,
getestet, in alle Welt vertrieben und betreut.

Das Pulverhaus ist die Markenheimat der Sympatec-Instrumente am traditionsreichen Ort
ihrer Entstehung.

KONZERTPROGRAMM

ABSCHLUSSKONZERT
«GOLDBERG MEETS FAZIL SAY»

28. November 2026
Pulverhaus der Firma Sympatec Clausthal-Zellerfeld

JOHANN SEBASTIAN BACH (1685-1750)
Goldberg-Variationen BWV 988 (1741)

,,CIavier—Ubung“ bestehend aus einer ARIA mit 30 Veranderungen

ARIA VARIATIO 16 Ouverture
VARIATIO 1 VARIATIO 17
VARIATIO 2 VARIATIO 18 Canone alla Sesta
Canone all'Unisono VARIATIO 3 VARIATIO 19
VARIATIO 4 VARIATIO 20
VARIATIO 5 VARIATIO 21 Canone alla Settima
Canone alla Seconda VARIATIO 6 VARIATIO 22 Alla breve
VARIATIO 7 VARIATIO 23
VARIATIO 8 VARIATIO 24 Canone all'Ottava
Canone alle Terza VARIATIO 9 VARIATIO 25
Fughetta VARIATIO 10 VARIATIO 26
VARIATIO 11 VARIATIO 27 Canone alla Nona
Canone alla Quarta VARIATIO 12 VARIATIO 28
VARIATIO 13 VARIATIO 29
VARIATIO 14 VARIATIO 30 Quodlibet
Canone alla Quinta (Andante) VARIATIO 15 ARIA
PAUSE

FAZIL SAY (GEB. 1970)
Ausgewadhlte Kompositionen (tba)

FAZIL SAY (Klavier und Komposition)

(Anderungen, Programm- und Besetzungsanderungen vorbehalten)
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PIANIST UND KOMPONIST
FAZIL SAY

Mit seinem aulRergewdhnlichen pianis-
tischen Vermogen beruhrt Fazil Say seit
mehr als fiunfundzwanzig Jahren Publikum
und Kritiker gleichermafRen. Konzerte mit
diesem Klnstler sind etwas anderes. Sie
sind direkter, offener, aufregender, kurz-
um: Sie treffen ins Herz. Seit Beginn seiner
Karriere hat er mit vielen namhaften ame-
rikanischen und europaischen Orchestern
sowie zahlreichen fihrenden Dirigenten zu-
sammengespielt und dabei ein Repertoire
aufgebaut, das von Bach tber die Wiener
Klassik (Haydn, Mozart und Beethoven) und
die Romantik bis hin zur zeitgenéssischen
Musik reicht, einschliel3lich seiner eige-

nen Kompositionen fiir Klavier. Gastspiele

flhrten Fazil Say in unzahlige Lander auf
allen funf Kontinenten, und er tritt auch
immer wieder als Kammermusiker auf. Mit
der Geigerin Patricia Kopatchinskaja bildet
er ein langjahriges Duo; weitere namhafte
Partner sind Maxim Vengerov, das Minetti
Quartett, Nicolas Altstaedt und Marianne
Crebassa.

Als Komponist hat Fazil Say Auftrags-
werke fUr unter anderem das Boston Sym-
phony Orchestra, das Orpheus Chamber
Orchestra, die BBC, die Salzburger Fest-
spiele, den WDR, die Minchner Philharmo-
niker, das Schleswig-Holstein Musik Festival,
das Wiener Konzerthaus, die Dresdner
Philharmonie und die Fondation Louis

Vuitton geschrieben. Sein Schaffen umfasst
u. a. sechs Symphonien, zwei Oratorien,
verschiedene Solokonzerte sowie zahlreiche
Klavier- und Kammermusikwerke.

In der Saison 2025/2026 war Fazil Say
Artist in Residence beim Schleswig-Holstein
Musik Festival und beim Gstaad Menuhin
Festival. Wahrend dieser Residenzen trat
er mit langjahrigen Partnerorchestern
auf - darunter die Camerata Salzburg, das
hr-Sinfonieorchester und die NDR Radio-
philharmonie - und erlebte Urauffihrungen
seiner eigenen, neu in Auftrag gegebenen
Werke bei beiden Festivals. Er ging auf eine
China-Tournee mit dem Deutschen Sym-
phonie-Orchester Berlin und kehrte zum
Tonhalle-Orchester Zurich, dem Philhar-
monischen Orchester Monte-Carlo und mit
einem Mozart-Zyklus zu dem Miinchener
Kammerorchester zurtick. DarGber hinaus
fuhrte Say sein neuestes Klavierkonzert
~Mother Earth” in einer Reihe hochkaratiger
Landerpremieren auf, unter anderem mit
dem Philharmonia Orchestra, dem Deut-
schen Symphonie-Orchester Berlin, dem
Helsinki Philharmonic, der RAI Torino und
dem Orchestre National de Belgique. Re-
zitale fihrten Fazil Say in dieser Saison an
bedeutende Veranstaltungsorte, darunter
in die Berliner Philharmonie, die Hamburger
Elbphilharmonie, das Southbank Centre in
London, die Alte Oper Frankfurt, die Kdlner
Philharmonie, das Festspielhaus Baden-
Baden und das Muziekgebouw Amsterdam.
Weitere Auftritte fihren ihn in viele Stadte
in ganz Europa, darunter Paris, Toulouse,
Rom, Mailand, Cremona, Bologna, Utrecht
und Martigny. DarUber hinaus kehrt er
zum Klavier-Festival Ruhr zurtck und gibt
Duo-Rezitale mit der Sopranistin Fatma Said

im Konzerthaus Berlin und im Konzerthaus
Dortmund.

Als Komponist erlebte Fazil Say in der
Saison 2025/2026 die Urauffiuhrung seines
Mandolinenkonzerts - ein Auftrag von
Avi Avital - das beim Schleswig-Holstein
Musik Festival zur Auffihrung kam. Zudem
entstehen ein neues Streichquartett fur
das Goldmund Quartett sowie ein Konzert
far antike Leier, das von dem Thessaloniki
Staatsorchester in Auftrag gegeben wurde
und im Wiener Musikverein uraufgefuhrt
wird.

Fazil Say hat eine umfangreiche Dis-
kografie mit tber 50 Aufnahmen vorzu-
weisen, die bei Labels wie Teldec Classics,
naive und Warner Classics erschienen sind.
Fir sein Schaffen wurde er mit zahlreichen
Auszeichnungen geehrt, darunter vier
ECHO Klassik Awards und einem Gramo-
phone Classical Music Award. Zu seinen
Einspielungen zahlen die vielgelobte Ge-
samtaufnahme der Beethoven-Klavierso-
naten sowie Bachs ,Goldberg-Variationen”,
beide im Januar 2020 bei Warner Classics
veroffentlicht. In der Saison 2025/2026
erschien mit ,Mozart and Mevlana” ein
bedeutendes neues Werk Says - ein ein-
drucksvoller musikalischer Dialog zwi-
schen Ost und West, der gemeinsam mit
Mozarts Requiem uraufgefihrt wurde und
von der Poesie Rumis inspiriert ist. Zudem
veroffentlicht Say seine eigenen Kompo-
sitionen weiterhin auf seinem Label ACM.
Sein aktuelles Album ,Oiseaux Tristes”, das
im September 2024 bei Warner Classics
erschienen ist, wurde 2025 mit dem OPUS
KLASSIK in der Kategorie ,Solistische
Einspielung Instrument des Jahres” ausge-
zeichnet.



FAZIL SAYS VERSTANDNIS
SEINER EIGENEN
KOMPOSITIONEN

1. SEINE MUSIK SOLL GESCHICHTEN
ERZAHLEN - EIN ZENTRALER SATZ VON
SAY IST:

~Almost all my works have a subject, a story.”
Also: Fast alle seine Werke haben fur ihn ein
Thema, eine Geschichte. Musik ist bei ihm
deshalb selten rein abstrakte Musik.

Sie kann eine Stadt, ein historisches Ereig-
nis, eine Person, die Natur oder deren Zer-
stoérung darstellen. Das sagt er ausdrucklich
in einem Interview.

Das erklart einen wichtigen Teil seines
CEuvres: Titel wie Istanbul Symphony,
Mesopotamia Symphony, Universe, Hope
Symphony, New Life oder Mother Earth
sind keine bloBen poetischen Etiketten.

Sie geben dem Hoérer einen inhaltlichen
Ausgangspunkt.

2. KOMPONIEREN BEGINNT FUR IHN MIT
IMPROVISATION
Say beschreibt seine musikalische Biografie
ungewohnlich eng mit dem Improvisieren.
Schon als Funfjahriger wurde er von seinem
Lehrer Mithat Fenmen dazu aufgefordert,
frei Uber das zu improvisieren, was er an
diesem Tag erlebt hatte - Autos, Kinder,
FuBball, Verkehr usw.

Say formuliert daraus ein allgemeines
Prinzip:
~Improvisation is the twin sibling, indeed, the
very mother of composition.”
Fir ihn ist Improvisation also gewissermal3en
die Mutter der Komposition. Eine Kompositi-
on entsteht nicht ausschlieBlich aus theo-
retischer Konstruktion, sondern aus einem

spontanen musikalischen Einfall, der an-
schlieBend gestaltet und ausgearbeitet wird.

Das ist besonders interessant, weil es
erklart, warum in seiner Musik haufig Jazz,
Folklore und klassische Kompositionstech-
niken nebeneinanderstehen.

3. ERVERSTEHT SEINE MUSIK ALS
VERBINDUNG VON OST UND WEST.

Say spricht haufig davon, eine Bricke zwi-
schen turkischer/6stlicher und westlicher
Musik zu bauen.

In einem Interview beschreibt er das als
etwas, das tief in seiner Biografie verwurzelt
sei: Er sei als Turke mit tirkischer Musik
aufgewachsen, habe sich am Konservatori-
um aber intensiv der westlichen klassischen
Musik gewidmet. Gleichzeitig habe er die
tUrkische Musik und ihre Formen studiert.
Sein Ziel sei gewesen, dartber nachzuden-
ken, wie westliche Musik und Volksmusik
miteinander verbunden werden kénnen.

Besonders deutlich wird das in Werken
wie Black Earth, Istanbul Symphony oder
Chamber Symphony.

Bei Black Earth etwa verbindet er
die von Asik Veysel inspirierte turkische
Volksmusik mit romantischer Klaviermusik
und Jazz. Die gedampften Klaviersaiten am
Anfang und Ende sollen sogar an den Klang
einer turkischen Saz erinnern.

Say versteht diese Verbindung offen-
bar nicht als , Exotik”, sondern als seine
eigene musikalische Identitat.

4. BLACK EARTH: VOLKSMUSIK WIRD
NICHT ZITIERT, SONDERN VERWANDELT
Bei Black Earth / Kara Toprak geht es um
das berthmte Lied von Asik Veysel. Say
interessiert dabei nicht nur die Melodie,

sondern die Welt, die hinter dem Lied steht:
Einsamkeit, Verlust und die ,schwarze Erde”
als letztes Bleibendes.

Er Gbernimmt den Saz-Charakter in
seinem Klaviersatz, verbindet ihn aber mit
Romantik und Jazz. Besonders wichtig ist
dabei seine improvisatorische Freiheit: In
den folkloristischen Passagen spielt er das
Stlck teilweise mit der Freiheit, die sowohl
der Volksmusik als auch dem Jazz eigen ist.
Das ist bezeichnend fur seine Kompositi-
onsweise: Tradition ist fir ihn Ausgangsma-
terial, nicht Einschrankung.

5. ISTANBUL SYMPHONY: DIE STADT
WIRD ZUM MUSIKALISCHEN PORTRAT
Die Istanbul Symphony versteht Say als ein
Portrat Istanbuls. Das Werk beschreibt in
sieben Satzen Alltag, Atmosphare, Geschich-
te und Menschen der Stadt. Dabei verwen-
det er neben dem klassischen Orchester
auch turkische Instrumente wie Ney, Kanun,
Kudiim, Bendir und Darbuka. Interessant
ist, dass Say Istanbul nicht nur ,schén”
darstellen mdchte. Die einzelnen Satze
greifen unterschiedliche Facetten der Stadt
auf: Nostalgie, religidses Leben, die Blaue
Moschee, Menschen auf der Fahre zu den
Prinzeninseln, den Bahnhof Haydarpasa und
schlieBlich eine orientalische Nacht.

Die Musik wird damit zu einer Art akus-
tischer Stadtgeschichte.

6. CHAMBER SYMPHONY: TURKISCHE
TRADITION + GEGENWART

Uber seine Chamber Symphony op. 62 sagt
Say selbst sehr konkret, dass sie vollstan-
dig von turkischer Musik inspiriert sei.
Gleichzeitig gehe es um die Komplexitat
der modernen Turkei und um eine Form

von Selbstreflexion. Er versucht, diese
Geschichte Uber Rhythmus und Taktarten
zu erzahlen.

Besonders interessant ist seine Be-
schreibung der drei Satze:
Der erste greift den turkischen 7/8-Rhythmus
»devr-i hindi” auf und erinnertin einem lang-
sameren Abschnitt an die klassische osma-
nische Hofmusik und das alte Istanbul. Der
zweite, ruhige Satz thematisiert fur Say die
Notwendigkeit von Romantik in unserer Zeit.

Der letzte Satz greift die Energie der
turkisch-roma Musikkultur von Sulukule
auf und wird zu einem schnellen Tanz. Hier
zeigt sich sehr deutlich: Say benutzt musika-
lische Tradition, um Uber die Gegenwart zu
sprechen.

7. DIVORCE: PERSONLICHE ERFAHRUNG
WIRD UNMITTELBAR ZU MUSIK

Beim Streichquartett ,Divorce” op. 29 wird
seine Musik besonders persénlich.

Say sagt, er habe sich beim Komponie-
ren von seiner Persdnlichkeit und seinen
eigenen Erfahrungen leiten lassen. Trennung,
Scheidung und das Scheitern einer Beziehung
versucht er mit Noten und Rhythmen auszu-
driicken. Dabei betont er aber einen wich-
tigen Unterschied: Das Werk sei weniger die
Beschreibung eines konkreten historischen
Ereignisses, einer Reise oder eines Ortes,
sondern eher aus Intuition entstanden.

Die drei Satze entsprechen unter-
schiedlichen emotionalen Zustanden:
wild, schnell und traurig am Anfang, Melan-
cholie, Suche und Unglick im zweiten Satz,
Hass, Streit und Konflikt im Finale.

Er macht also aus einer personlichen Kri-
se keine musikalische lllustration im engeren
Sinne, sondern eine emotionale Dramaturgie.



8. NEW LIFE: ANGST UND HOFFNUNG
NACH DER PANDEMIE

Sehr schon lasst sich Says Denken auch an
seiner New Life Piano Sonata op. 99 nach-
vollziehen.

Er komponierte sie wahrend bzw.
am Ende der Pandemie und wollte sie bei
seinem ersten Konzert nach der Pandemie
auffithren. Say beschreibt sie als Ubergang
von der Pandemie zurtick zum normalen Le-
ben: Unsicherheit und Angst stehen neben
Hoffnung und Wiedergeburt.

Er bezeichnet sie als ein Stlck, das
dramatisch und expressiv, zugleich hoff-
nungsvoll, experimentell im Klang, aber
nicht avantgardistisch sei.

Bemerkenswert ist seine eigene Be-
schreibung des Verhaltnisses von Tradition
und Neuerung: Er experimentiert mit Klavier-
klangen und Klangfarben, halt aber gleich-
zeitig an Melodie und Harmonie fest. Er sieht
darin seine eigene musikalische Sprache.

9. MOTHER EARTH: KOMPOSITION ALS
GESELLSCHAFTLICHE AUSSAGE

Bei seinem jlngeren Klavierkonzert Mother
Earth wird seine gesellschaftliche Haltung
besonders deutlich.

Say sagt, das Werk beschaftige sich mit
Okologie und den Umweltproblemen der
Gegenwart, insbesondere mit dem Klima-
wandel. Die Musik beschreibt Erde, Erdbe-
ben, Walder, Waldbrande, Meere, Flisse
und den Verlust von Wasser. Zugleich soll
sie sowohl die Schdnheit der Welt als auch
die Schaden darstellen, die der Mensch
verursacht.

Er formuliert deshalb ausdricklich den
Wunsch, mit dem Stlick Bewusstsein fur
diese Gefahr zu schaffen.

Das ist typisch fir seine Vorstellung vom
Komponisten: Musik darf - und soll offen-
bar manchmal - auf die Welt reagieren.

10. AUCH SYMPHONY NO. 5 IST GESELL-
SCHAFTLICH UND HISTORISCH.
Seine FUnfte Symphonie ist insofern inter-
essant, als sie keinen programmatischen
Gesamittitel besitzt. Trotzdem hat jeder der
drei Satze ein konkretes Thema. Der erste
reflektiert die Pandemie, den Lockdown und
den Krieg in der Ukraine. Der zweite, Elegy,
erinnert an Gewalt. Der dritte, Tree of Life,
steht fiir die Hohen und Tiefen des Lebens
und fur Menschen, die trotz Schwierigkeiten
ihre positive Lebenseinstellung bewahren.
Damit zeigt sich eine interessante
Entwicklung: Selbst wenn Say auf einen pro-
grammatischen Gesamttitel verzichtet, bleibt
aufllermusikalischer Inhalt far ihn wichtig.

11. MESOPOTAMIA: ER WILL NICHT EIN-
FACH ,,ORIENTALISMUS” PRODUZIEREN
Bei der Mesopotamia Symphony geht Say
Uber eine blofRe musikalische Landschafts-
beschreibung hinaus.

Euphrat und Tigris, Sonne und Mond
haben zwar einen programmatischen
Einfluss, aber Say sagt ausdrucklich, dass
er nicht einfach eine romantische sym-
phonische Landschaftsmalerei betreiben
wolle. Ihn interessieren vielmehr kulturelle
Wahrnehmungen des Nahen Ostens und
konstruktive wie dekonstruierende musika-
lische Verfahren.

Besonders aufschlussreich ist seine
Selbstkritik:

.1 jumped over my own shadow with this
symphony.”

Er habe mit seinen eigenen Routinen

gebrochen und sich beim Komponieren be-
wusst von bekannten Wegen geldst. Er fragt
sinngemal3: Warum sollte ich den Weg wah-
len, den ich bereits kenne? Versuchen wir
einen neuen. Das ist vielleicht eine der wich-
tigsten Aussagen dartber, wie Say sich selbst
als Komponisten versteht: Er méchte nicht
seine eigene Erfolgsformel wiederholen.

12. UNIVERSE: VOM TURKISCHEN ZUM
KOSMISCHEN THEMA:

Nach Istanbul Symphony und Mesopotamia
Symphony wendet sich Say mit Universe Sym-
phony No. 3 bewusst einem ganz anderen
Themenbereich zu. Die Musik beschaftigt sich
mit Expansion des Universums, Venus, Jupi-
ter, dem moglicherweise erdahnlichen Pla-
neten Gliese 581 g, Supernova und dunkler
Materie. Das ist interessant, weil es zeigt, dass
seine Verbindung zur turkischen Musik nicht
bedeutet, dass seine Musik auf tirkische
Themen beschrankt ware. Er kann seine mu-
sikalische Sprache ebenso auf kosmologische
Vorstellungen anwenden.

13. TRUMPET AND ORGAN CONCERTO:
Selbst gesetzte Grenzen Uberwinden: Beim
Trumpet and Organ Concerto beschreibt
Say einen weiteren wichtigen Aspekt seines
Komponierens: die Herausforderung durch
ein neues Instrument. Es war das erste Mal,
dass er fur Orgel komponierte. Gerade weil
er Pianist ist, hatte er zwar eine gewisse
Vertrautheit mit der Tastatur, erkannte aber
zugleich, dass die Orgel ein vollkommen
anderes Instrument ist. Das stellte ihn vor
Probleme hinsichtlich Klangbalance und
Orchestrierung. Besonders charakteristisch
ist sein Wunsch, die Orgel nicht einfach
traditionell sakral einzusetzen. Er wollte ein

Jirdisches” Orgel- und Trompetenkonzert
mit tirkischen Melodien schreiben und ver-
band es mit Darbuka, Kudim und asymme-
trischen tirkischen Rhythmen.

WAS ERGIBT SICH DARAUS INSGESAMT?
Wenn man Says eigene Aussagen zusam-
mennimmt, kdnnte man seine Kompositions-
asthetik ungefahr so zusammenfassen:
Prinzip: Was Say darunter versteht |
Geschichte: Musik soll haufig etwas er-
zahlen oder darstellen. | Improvisation:
Komposition entsteht aus einem spontanen
musikalischen Impuls. | Persoénlichkeit:
Eigene Erfahrungen dirfen unmittelbar in
die Musik eingehen. | Turkische Tradition:
Volksmusik, Rhythmen, Makam und Instru-
mentalklange sind ein Teil seiner Identitat. |
Westliche Tradition: Klassische Formen und
Kompositionstechniken bleiben ebenso wich-
tig. | Jazz: Improvisation, Rhythmus und
Klangfreiheit erweitern seine musikalische
Sprache. | Gesellschaft: Pandemie, Krieg,
Umweltzerstérung, u.a. kdnnen Gegenstand
von Musik sein.| Poesie/Literatur: Dichter
und literarische Texte sind haufig Aus-
gangspunkte seiner Werke. | Experiment:
Er méchte seine eigenen Routinen immer
wieder verlassen. | Hoffnung: Selbst bei
tragischen Themen sucht seine Musik hau-
fig nach einem Weg aus der Krise.

DER VIELLEICHT WICHTIGSTE PUNKT:
Man sollte Say nicht einfach als ,,Kom-
ponisten turkischer klassischer Musik”
charakterisieren. Das wirde seiner eigenen
Auffassung nicht gerecht. Er versteht sich
eher als einen Komponisten, der verschie-
dene musikalische Welten in eine person-
liche Sprache Uberfuhrt.



WERKBESCHREIBUNGEN

JOHANN SEBASTIAN BACH
(1685-1750)

DIE GOLDBERG-VARIATIONEN BWYV 988
sind eines der bekanntesten Werke des
deutschen Komponisten Johann Sebastian
Bach. Sie entstanden vermutlich um 1741
und wurden als vierter und letzter Teil der
Sammlung Clavier-Ubung veréffentlicht.
Bach schrieb das Werk fir ein zweimanua-
liges Cembalo. Heute werden die Goldberg-
Variationen haufig auf dem Klavier gespielt
und gehodren zu den bedeutendsten Werken
der Klavierliteratur.

ENTSTEHUNGSGESCHICHTE

Die Entstehung der Goldberg-Variationen
ist mit einer berihmten, allerdings nicht
eindeutig belegten Geschichte verbunden.
Der russische Diplomat und Musikliebha-
ber Graf Hermann Carl von Keyserlingk soll
Bach gebeten haben, ein Werk zu kompo-
nieren, das ihm wahrend schlafloser Nachte
als musikalische Unterhaltung dienen
konnte. Sein junger Hofcembalist Johann
Gottlieb Goldberg, der vermutlich Schuler
Bachs war, soll das Werk fur ihn gespielt
haben. Daher stammt die Bezeichnung
,Goldberg-Variationen”.

Diese Geschichte wurde allerdings erst
nach Bachs Tod Uberliefert und ist des-
halb historisch nicht vollstandig gesichert.
Sicher ist, dass Bach das Werk um 1741

veroffentlichte. Es war somit nicht nur als
Unterhaltung gedacht, sondern auch als
anspruchsvolle Komposition, in der Bach
seine auBergewdhnliche Beherrschung der
Kompositionstechnik zeigen konnte.

AUFBAU DES WERKES

Das Werk besteht aus einer Aria, 30 Variati-
onen und einer abschlieBenden Wiederho-
lung der Aria. Die Aria bildet den Ausgangs-
punkt und gleichzeitig den Rahmen des
gesamten Werkes. Sie ist eine ruhige und
ausdrucksvolle Sarabande, also ein ur-
sprunglich aus dem Tanz stammender Satz.

Die folgenden Variationen verandern
nicht hauptsachlich die Melodie der Aria,
sondern orientieren sich an ihrer Bassli-
nie und harmonischen Struktur. Dadurch
kann Bach aus demselben musikalischen
Grundgerust sehr unterschiedliche Stiicke
entwickeln. Es gibt beispielsweise tanze-
rische, virtuose, lyrische und besonders
kontrapunktische Variationen.

Eine wichtige Besonderheit ist die
Gliederung in Zehnergruppen. Nach jeweils
drei Variationen folgt eine Variation, die als
Kanon gestaltet ist. In einem Kanon tber-
nimmt eine Stimme eine Melodie, die von
einer anderen Stimme zeitversetzt nach-
geahmt wird. Bei den Goldberg-Variationen

wird der Abstand zwischen den Stimmen
von Kanon zu Kanon immer gréRBer: zu-
nachstim Einklang, spater in der Sekunde,
Terz, Quarte usw. Der letzte Kanon ist in
der None gehalten. Dieses streng geplante
System zeigt Bachs grofl3e kompositorische
Kunst.

Neben den Kanons gibt es auch
Tanzsatze und virtuose Stlcke. Einige
Variationen verlangen eine hohe technische
Geschicklichkeit und sind besonders schnell
und beweglich. Dadurch entsteht innerhalb
des Werkes ein standiger Wechsel zwischen
Ruhe und Bewegung, Einfachheit und Kom-
plexitat.

Die 30. Variation ist ein sogenanntes
Quodlibet. Dabei verbindet Bach verschie-
dene bekannte volkstimliche Melodien
miteinander. Sie wirkt dadurch humorvoll
und bildet einen Gberraschenden Gegen-
satz zu den kunstvollen Kanons. Danach
kehrt die Aria noch einmal zurtick. Das Ende
fuhrt somit bewusst zum Anfang zurlck
und schlieBt das Werk zu einem musika-
lischen Kreis.

BESONDERHEITEN

Eine der groRten Besonderheiten der
Goldberg-Variationen ist die Verbindung
von strenger Ordnung und groRBer musi-
kalischer Vielfalt. Obwohl alle Variationen
auf derselben harmonischen Grundlage
beruhen, klingt kaum eine wie die andere.
Bach zeigt, wie unterschiedlich ein einziger
musikalischer Gedanke verarbeitet werden
kann.

AuRerdem verbindet das Werk Kontra-
punkt, Harmonie, Rhythmus und Virtuositat
auf aullergewdhnliche Weise. Besonders
die Kanons zeigen Bachs Fahigkeit, meh-

rere selbststandige Stimmen miteinander
zu verbinden. Gleichzeitig besitzen viele
Variationen einen ganz eigenen Charakter
und sind auch fur sich allein musikalisch
wirkungsvoll.

Auch die Verwendung eines zweimanu-
aligen Cembalos ist bemerkenswert. Einige
Stellen sind so gestaltet, dass sich die Han-
de auf zwei Manualen leichter Gberkreuzen
oder bestimmte Stimmen voneinander
getrennt gespielt werden kénnen. Dadurch
entstehen besondere klangliche und tech-
nische Méglichkeiten.

BEDEUTUNG DES WERKES

Die Goldberg-Variationen gelten heute
als Meisterwerk der Variationskunst und
des Barock. Sie zeigen besonders deutlich
Bachs Fahigkeit, mathematisch wirkende
Ordnung mit musikalischer Ausdrucks-
kraft zu verbinden. Das Werk ist sowohl
technisch duBerst anspruchsvoll als auch
emotional vielseitig.

Uber die Jahrhunderte hinweg wurde
es immer wieder neu interpretiert und
bearbeitet. Besonders bekannt sind Aufflh-
rungen auf dem Cembalo und dem mo-
dernen Klavier. Die Goldberg-Variationen
haben dadurch einen festen Platz im Kon-
zertrepertoire erhalten und gelten als eines
der wichtigsten Werke der europaischen
Musikgeschichte.

Insgesamt zeigen die Goldberg-Variati-
onen eindrucksvoll, wie Bach aus einer ein-
zigen musikalischen Grundlage eine grol3e,
abwechslungsreiche und zugleich streng
geordnete Komposition entwickeln konnte.
Gerade diese Verbindung aus Ordnung,
Kreativitat und musikalischer Tiefe macht
das Werk bis heute so bedeutend.



BEDEUTENDE INTERPRETATIONEN
Zweifelsohne ist die 1955er Einspielung
der Goldberg-Variationen durch den

INTERPRET/IN

Rudolf Serkin
Wanda Landowska
Wanda Landowska
Claudio Arrau
Glenn Gould
Glenn Gould
Rosalyn Tureck
Rosalyn Tureck
Gustav Leonhardt
Gustav Leonhardt
Gustav Leonhardt
Jorg Demus

Karl Richter

Ralph Kirkpatrick
Peter Serkin

Peter Serkin

Peter Serkin
Wilhelm Kempff
Tatiana Nikolayeva
Tatiana Nikolayeva
Tatiana Nikolayeva
Trevor Pinnock
Alexis Weissenberg
Andras Schiff
Grigory Sokolov
Ton Koopman
Keith Jarrett
Daniel Barenboim
Pierre Hantai
Pierre Hantai

legendaren Glenn Gould nach wie vor das
MaR aller Dinge: extrem schnell, virtuos
und mit ungewdhnlich stark artikulierter
Stimmfuhrung. Sie machte Gould inter-
national berihmt und veranderte die
Wahrnehmung des Werkes nachhaltig,

INSTRUMENT JAHR

Klavier
Cembalo
Cembalo
Klavier
Klavier
Klavier
Klavier
Klavier
Cembalo
Cembalo
Cembalo
Klavier
Cembalo
Cembalo
Klavier
Klavier
Klavier
Klavier
Klavier
Klavier
Klavier
Cembalo
Klavier
Klavier
Klavier
Cembalo
Cembalo
Klavier
Cembalo
Cembalo

auch wenn der kanadische Pianist 26 Jahre
spater eine zweite Einspielung prasen-
tierte, die sage und schreibe ganze 13
Minuten langer war!

Hier sind einige der bedeutendsten
Einspielungen der Goldberg-Variationen
mit ungefahren Spieldauern. Die Zeiten
kdnnen je nach Ausgabe und Zahlweise

variieren.

DAUER CA.
1928 - Welte-Mignon-Rolle
1933 46 Min.
1945 47 Min.
1942 ca. 52 Min.
1955 38 Min.
1981 51 Min.
1953 ca. 57 Min.
1998 ca. 65 Min.
1953 ca. 50 Min.
1965 ca. 46 Min.
1976 ca. 47 Min.
1953 49 Min.
1956 44 Min.
1959 42 Min.
1965 ca. 43 Min.
1982 ca. 55 Min.
1994 ca. 55 Min.
1969 ca. 43 Min.
1979 ca. 70 Min.
1987 ca. 70 Min.
1992 ca. 70 Min.
1980 61 Min.
1981 ca. 50 Min.
1982 ca. 47 Min.
1982 ca. 53 Min.
1988 ca. 50 min.
1989 ca. 50 Min.
1989 ca. 55 Min.
1992 ca. 65 Min.
2003 ca. 65 Min.

INTERPRET/IN INSTRUMENT

Andrei Gavrilov Klavier
Angela Hewitt Klavier
Angela Hewitt Klavier
Murray Perahia Klavier
Andras Schiff Klavier
Martin Stadtfeld Klavier
Igor Levit Klavier
Beatrice Rana Klavier
Lang Lang Klavier
Fazil Say Klavier
Vikingur Olafsson Klavier
Yunchan Lim Klavier

ZU DEN INTERPRETATIONEN
Interessantist, dal3 aulBer Gustav Leon-
hardt, der das Werk wie Tatiana Nikolayeva
und Peter Serkin dreimal aufgenommen
hat, jeder Interpret mit zwei Einspielungen,
bei der zweiten Aufnahme langer, teilweise
deutlich langer braucht, als bei seiner er-
sten und Tatiana Nikolayevas 3 Aufnahmen
identisch lang sind.

WANDA LANDOWSKA

Eine Schlisselfigur der modernen Bach-
Rezeption auf dem Cembalo. lhre Einspie-
lungen stehen fir die Wiederentdeckung
des Cembalos im 20. Jahrhundert und einen
sehr personlichen, ausdrucksstarken Bach.

RALPH KIRKPATRICK - 1959

Eine der einflussreichsten historisch ori-
entierten Cembalo-Aufnahmen der frihen
Nachkriegszeit. Kirkpatrick verbindet rhyth-
mische Klarheit mit groBer struktureller
Ubersicht.

Rosalyn Tureck
Tureck war fur eine ernsthafte, tiefgriindige
Bach-Interpretation auf dem modernen

JAHR DAUER CA.
1993 ca. 60 Min.
1999 ca. 75 Min.
2015 ca. 80 Min.
2000 ca. 58 Min.
2003 ca. 61 Min.
2004 ca. 55 Min.
2015 77 Min.
2016 ca. 72 Min.
2020 ca. 90 Min. (Projekt)
2020 ca. 75 Min
2023 ca. 74 Min.

2025/26 ca. 65 Min.

Klavier besonders wichtig. lhre Auffassung
ist wesentlich langsamer und polyphoner
gepragt als Goulds berihmte Lesart.

MURRAY PERAHIA - 2000

Eine moderne Referenzaufnahme auf dem
Fltgel: lyrisch, transparent und ausgespro-
chen differenziert. Perahia versucht, die
polyphone Struktur hérbar zu machen,
ohne den musikalischen Fluss zu verlieren.

WICHTIG:

Die Dauer allein ist kein verlassliches Qua-
litatskriterium, besonders, wenn Spieler
keine, bzw. nicht alle Wiederholungen
spielen. Bei den Goldberg-Variationen
hangt die Gesamtzeit stark davon ab,

wie Wiederholungen ausgefiihrt werden,
welche Tempi gewahlt - und wie stark

die einzelnen Variationen rhetorisch
ausgeformt werden. Die Aufnahmen der
jungeren Pianistengeneration von Beatrice
Rana, Igor Levit, Lang Lang, Uber Vikingur
Olafsson bis hin zu Yunchan Lim Gberzeu-
gen durch Farbenreichtum, Emotionalitat,
differenziertes bis spirituelles und indivi-
duelles Spiel.
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