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KLASSIK AM SONNTAG JUNIOR
FUR KINDER AB 8 JAHREN

Wihrend der ersten Konzerthilfte treffen sich die Kinder im Foyer zu ihrer
eigenen Musiksession. Gemeinsam mit Henrike Wassermeyer gehen sie dabei auf
Tuchfithlung mit der Welt der Klassik und lernen spielerisch die Musik kennen, die
sie nach der Pause dann gemeinsam mit den Erwachsenen im GrofSen Saal erleben.

Felix Mendelssohn Bartholdy (1809-1847)
Sinfonie Nr. 5 d-Moll op. 107 (»Reformations-Sinfonie«)
1. Andante — Allegro con fuoco
2. Allegro vivace
3. Andante
4. Choral »Ein’ feste Burg ist unser Gott«. Andante con moto —

Allegro vivace — Allegro maestoso

—ca. 30 min -

Pause

Florence Price (1887-1953)
»Ethiopia’s Shadow in America«

1. Einleitung und Allegretto
2. Andante
3. Allegro

—ca. 13 min -

George Gershwin (1898-1937)
Concerto in F (Klavierkonzert F-Dur)
1. Allegro
2. Adagio — Andante con moto

3. Allegro agitato
—ca. 35 min —

Fotoaufnahmen, Bild- und Tonaufzeichnungen sind nicht gestattet.
Bitte schalten Sie vor dem Konzert Ihre Mobiltelefone aus.



EINE MISSLUNGENE

JUGENDSUNDE? -MENDELSSOHNS
»REFORMATIONS-SINFONIE«

Felix Mendelssohn Bartholdy: Aquarell von James-
‘Warren Childe (1830)

Felix Mendelsohn Bartholdy ent-
stammte einer angesehenen jidi-
schen Familie mit grofSer humanis-
tischer Tradition. Sein GrofSvater
Moses Mendelssohn war einer der
wichtigsten Philosophen der Auf-
klarung, gut befreundet mit Les-
sing und Vorbild fiir dessen Figur
»Nathan der Weise«. Felix’ Vater
war aus rein pragmatischen Griin-
den zum evangelischen Christen-
tum konvertiert. So wurden alle
Geschwister christlich erzogen und
mit sieben Jahren in einer Haustau-
fe protestantisch getauft. Zu seiner
religiosen Haltung hat sich Men-

delssohn nur einmal selbst gedufSert:
» Wenn aber die Leute unter einem
Frommen einen Pietisten verstehen,
einen Solchen, der die Hinde in den
Schoof$ legt und von Gott erwartet,
dafS er fiir ibn arbeiten moge, |[...]
— ein solcher bin ich nicht gewor-
den, Gott sei Dank, und hoff’s auch
nicht zu werden mein Leben lang. «
Zu dieser Haltung passt, dass Men-
delssohn auch eine Sinfonie schrieb,
die keine »reine« Kirchenmusik ist
und die dennoch voll religioser Mu-
sikelemente und protestantischen
Gedankenguts steckt. Die »Refor-
mationssinfonie« entstand 1830
zum 300. Jahrestag der »Confessio
Augustana« (dieses von Martin Lu-
thers Mitstreiter Philipp Melanch-
thon formulierte protestantische
Glaubensbekenntnis war 1530 beim
Reichstag in Augsburg verlesen
worden). Da die Jubilaumsfeierlich-
keiten in den Wirren der franzosi-
schen Juli-Revolution untergingen,
kam die »Reformations-Sinfonie«
erst Ende 1832 in der Berliner Sing-
akademie erstmals auf die Biihne.

Diese Auffuhrung blieb die einzige
zu Mendelssohns Lebzeiten, denn
der empfand das Werk als eines der
wenigen Misserfolge seines Schaf-
fens und zog es aus dem Verkehr.
Die Rezeptionsgeschichte hielt der
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Sinfonie vor, dass sie zu kontra-
punktisch sei und zu wenig schone
Melodien enthalte. Scharfster Kri-
tiker der Sinfonie allerdings war
Mendelssohn selbst, der in Briefen
sein Werk als »jugendliche Arbeit«
bezeichnete, die man »dem Gefing-
nis in meinem Schrank nicht ent-
wischen lassen« dirfe und die er
lieber als jedes andere seiner Werke
»verbrennen« wolle. Letztlich er-
schien die »Symphonie zur Feier der
Kirchen-Revolution«, wie das Werk
urspriinglich hiefS, dennoch, wenn
auch erst uber 20 Jahre nach Men-
delssohns Tod, und zwar als letzte
in der Zihlung seiner fiinf Sinfo-
nien und mit der verwirrend ho-
hen Opuszahl 107. Dabei ist sie in
Wahrheit seine zweite Sinfonie, mit
der sich der 20-Jahrige in Berlin als
Komponist einen Namen machen
wollte.

Religiose Beztge finden sich in der
»Reformations-Sinfonie« vor allem
in den Ecksitzen. So beginnt die ge-
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tragene Einleitung des Kopfsatzes
mit einem Fugato tiber das gregoria-
nische Magnificat und steigert sich
bis zum so genannten »Dresdner
Amenc«, einer liturgischen Formel,
die spater auch Richard Wagner als
Gralsmotiv fiir seine Oper »Parsi-
fal« verwendete. Diese Tonfolge, die
in der (katholischen) Dresdner Hof-
kirche erfunden wurde, bestimmt
auch den folgenden Hauptteil der
Sinfonie. Der Kern des Werkes sind
jedoch die finalen Variationen iiber
den Luther-Choral »Ein’ feste Burg
ist unser Gott«, den Heinrich Heine
einmal als » Marseillaise der Refor-
mation« bezeichnet hat. Zunichst
nur von einer Flote gespielt, wird
die Melodie sukzessive mit immer
reicheren Akkorden und raffinierte-
ren Gegenstimmen angereichert, be-
vor sie sich am Ende in majestdtisch
langen Notenwerten ausbreitet und
wie eine Hymne zum Sieg des Pro-
testantismus triumphiert.



IM SCHATTEN DER RASSEN-
TRENNUNG - FLORENCE PRICES
»ETHIOPIA’S SHADOW IN AMERICA«

Florence Price (1940)

Florence Price gehort zu einer wach-
senden Zahl produktiver afroame-
rikanischer Komponisten, deren
Musik vom Klassikpublikum des
21. Jahrhunderts wiederentdeckt
wird. In Little Rock (Arkansas) als
Tochter einer Musiklehrerin und ei-
nes Zahnarztes geboren, wurde sie
schon frith musikalisch gefordert.
Mit vier oder funf Jahren gab sie ihr
erstes oOffentliches Klavierkonzert,
mit elf veroffentlichte sie ihre erste
Komposition, und 1903 schloss sie
die High School in Little Rock als
Jahrgangsbeste ab. Obwohl Price
schon frith ihr musikalisches Talent
bewies, standen ihrer kiinstlerischen
Entwicklung erhebliche Hindernisse
im Wege. Um die Hiirden der Ras-
sentrennungsgesetze, die begrenz-

ten Moglichkeiten, die Schiilern
mit dunkler Hautfarbe im Siiden
zur Verfigung standen, zu iber-
winden, bewarb sie sich 1903 am
renommierten New England Con-
servatory in Boston (bezeichnender-
weise gab sie sich dabei als Mexi-
kanerin aus, da sie davon ausging,
dass ihre Hautfarbe eine Zulassung
verhindern wiirde) und wurde an-
genommen. Nach nur drei Jahren
Studium schloss sie ihr Studium in
zwei Fiachern — Orgel und Klavier-
padagogik — mit Auszeichnung ab.
Im Anschluss kehrte sie in den tie-
fen Siidden zuriick, um an der Atlan-
ta University, der ersten historisch
schwarzen Universitit im Siiden
der Vereinigten Staaten, Musik zu
unterrichten. Die Heirat fithrte zu
einer Ruckkehr nach Little Rock.
In den folgenden zwanzig Jahren
arbeitete sie hauptsachlich als Leh-
rerin in Arkansas, zog zwei Tochter
grof$ und komponierte, wenn es ihre
Zeit zuliefs, kurze Klavierstiicke fiir
ihre Schiiler. Doch die schreckliche
Lynchjustiz an John Carter im Jahr
1927 und die darauf folgenden Ge-
walttaten in der Stadt zwangen die
Familie, nach Norden zu ziehen. In
Chicago fand Price schnell ein Netz-
werk gleichgesinnter Musiker. Nach
der Scheidung von ihrem Mann ver-
diente Price den Lebensunterhalt
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fiir sich und ihre Kinder mit Orgel-
begleitungen bei Stummfilmen und
dem Schreiben von Werbemelodien,
fand aber auch Zeit zum Komponie-
ren von Songs, Klavierwerken und
Ubungsstiicken.

Die Inspiration fiir ihre frithesten
Orchesterwerke war ein nach dem
Kaufhausmagnaten Rodman Wa-
namaker benannter Wettbewerb fur
schwarze Komponisten. Hierbei ge-
wann ihre (erste) Sinfonie in e-Moll
1932 den Ersten Preis, und mit der
Unterstitzung einer der fithrenden
schwarzen Musikerinnen Chicagos,
Maude Roberts George, wurde das
Stiick im Juni 1933 als erstes sinfo-
nisches Werk einer afroamerikani-
schen Frau durch ein grofles ame-
rikanisches Orchester, das Chicago
Symphony Orchestra, uraufgefiihrt.
Damit gelang Price der Durchbruch.
Doch behinderte offene Diskrimi-
nierung gegeniiber schwarzen Frau-
en auch Prices Karriere, und selbst
relativ vorurteilsfreie weifle Verleger
und Dirigenten furchteten berufli-
che Nachteile, wenn sie Frauen mit
dunkler Hautfarbe forderten. Zu-
sammen genommen erschwerten
diese Verhaltensweisen den Aufbau
eines bleibenden Vermaichtnisses
— eine Hiirde, mit der ihre weifSen
oder méannlichen Zeitgenossen nicht
konfrontiert waren. Tatsichlich
blieben die meisten ihrer Kompo-
sitionen nach ihrem Tod (im Alter
von nur 66 Jahren) unveroffentlicht
und galten als verloren, bis sie 2009
in Prices altem Sommerhaus in Illi-
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nois wiederentdeckt wurden. Unter
diesen ordentlich sortierten, unver-
offentlichten Partituren befand sich
auch ihre Tondichtung — und wahr-
scheinlich ihr erstes Orchesterwerk
— »Ethiopia’s Shadow in America«
(»Athiopiens Schatten in Ameri-
ka«). Und es ist anzunehmen, dass
die Auffihrung des Sticks durch
das Sinfonieorchester der University
of Arkansas im Jahr 2015 seine Ur-
auffihrung war.

Prices Musik hatte die unheimliche
Gabe, den Geist afroamerikanischer
Volksidiome einzufangen, ohne di-
rekt aus einem bestimmten Lied
oder einer bestimmten Melodie zu
zitieren. Ein GrofSteil dieser Qua-
litait entsprang rhythmischen Ele-
menten, die, so Price, in allen Arten
von Musik und allen Phasen echter
Aktivititen Schwarzer — ob Arbeit
oder Spiel, Singen oder Beten — eine
herausragende Bedeutung haben.
Fur Price war der Rhythmus »eine
unwiderstehliche, vorwirtstreiben-
de Kraft, die keine Unterbrechung
duldet«. Im letzten Satz greift Price
— wie etwa auch in ihren vier Sin-
fonien — Elemente des afroamerika-
nischen Juba-Tanzes auf, denn sie
war fest entschlossen, ihre eigenen
musikalischen Wurzeln in das klas-
sische Repertoire zu integrieren; der
Juba war ein Plantagentanz afro-
amerikanischer Sklaven mit lebhaf-
ter Korperperkussion (Sklaven war
es generell verboten, Trommeln zu
spielen, aus Angst, sie konnten in ih-
ren Rhythmen geheime Botschaften



verschliisseln). Wihrend viele ihrer
Kompositionen auf traditionelle af-
roamerikanische Themen zuriickge-
hen, um Bilder im Zusammenhang
mit der Erfahrung der Schwarzen
hervorzurufen, basiert »Ethiopia’s
Shadow in America« auf einem be-
sonders klaren »Programme«. Wie
auch Werke bestimmter Person-
lichkeiten der Harlem Renaissance
wie von Will Marion Cook, Wil-
liam Grant Still und Duke Ellington
zeichnet sie einen dreiteiligen his-

torischen Bogen, und die Untertitel
der Sitze im Originalmanuskript
skizzieren den Lebensweg so vieler
Afrikaner, die gegen ihren Willen in
die Vereinigten Staaten verschleppt
und versklavt wurden:

»1. Die Ankunft der N... in Ameri-
ka, als sie zum ersten Mal als Skla-
ven hierbergebracht wurden.

II. Ihre Resignation und ibr Glaube.
II1. Ihre Anpassung, eine Verschmel-
zung ibrer angeborenen und erwor-
benen Impulse. «

EIN EXPERIMENT AUS DEM
KOMPONIERLABOR - GEORGE
GERSHWINS »CONCERTO IN F«

Als George Gershwin im Alter von
nur 38 Jahren starb, hinterliefS er ein
Vermaichtnis, das als bahnbrechend
in der amerikanischen klassischen
Musiktradition gilt. Beginnend im
Jahr 1919 mit »Swanee«, prisen-
tierte Gershwin dem Publikum ei-
nen stetigen Strom unverwechselba-
rer amerikanischer Werke, in denen
er altere sinfonische Traditionen mit
dem neueren, als »Jazz« bekannten
Stil verschmolz. Vor allem hat er
sich mit seiner »iiblichen Arbeit« in
der Welt der Musikalischen Komo-
die und der Operette einen Namen
gemacht — populdare Gattungen, zu
denen er zunichst hiufig erfolgrei-
che Songs aus seiner Feder beisteu-

erte, bevor er schliefSlich die Musik
zu ganzen Shows entwarf. So lan-
dete er etwa 1924 zusammen mit
seinem Bruder Ira Gershwin mit
dem Musical »Lady, be good!« ei-
nen Sensationserfolg am Broadway
und brachte hiermit Evergreens
wie »Fascinating Rhythm« und
»The Man I love« hervor. Im selben
Jahr hatte Gershwin in der Aeolian
Hall — einem der Zentren »ernster«
Musik — mit der Urauffithrung der
»Rhapsody in Blue« grofites Aufse-
hen erregt. Aber er liebte auch die
traditionellen europdischen Stile,
mit denen er aufgewachsen war. Er
untertitelte » An American in Paris«
(1928) als Tondichtung fiir Orches-
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George Gershwin

ter und betrachtete »Porgy and
Bess« (1935) als Oper. Trotz seines
gigantischen Erfolgs in der Popu-
larmusik — seine Lieder bilden den
Kern des »Great American Song-
book« — hatte er seit langem ein In-
teresse an »ernster« Konzertmusik
gepflegt. Zu seinen Kompositionen
aus der Jugend- bzw. Studienzeit ge-
horen ein Streichquartett und eine
bescheidene Oper.

Vor diesem Hintergrund ist es weni-
ger uberraschend, dass der einfluss-
reiche Dirigent des New York Sym-
phony Orchestra, Walter Damrosch
(der bereits 1885 den » Tannhauser «
an der Metropolitan Opera gelei-
tet, sich einen Namen als Wagner-
Dirigent gemacht und am Bau der
Carnegie Hall groffen Anteil hatte)
von der Originalitit der »Rhapsody
in Blue« so beeindruckt war, dass er
Gershwin fragte, ob er ein »richti-
ges« Konzert komponieren konne.
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»Um ebrlich zu sein, habe ich ver-
sucht, ibn sozusagen vom Broad-
way zu entwohbnen, da ich das Ge-
fithl batte, dass er die Anlagen dazu
hatte, etwas Sericseres zu erarbeiten
als die Broadway Shows von ihm
erforderten oder ihm sogar erlaub-
ten.« So wurde das Konzert auf An-
regung von Damrosch von der New
York Symphonic Society bei Gersh-
win in Auftrag gegeben. Motiviert,
vielen Leuten zu beweisen, dass
die »Rhapsody« keine Eintagsflie-
ge war, begann dieser im Juli 1925
mit der Komposition seines bis da-
hin bedeutendsten und komplexes-
ten Werkes. Waihrend Gershwin
bei der »Rhapsody« die Hilfe des
Bandleaders Paul Whiteman und
im Hinblick auf den Orchesterpart
die des Arrangeurs Ferde Grofé in
Anspruch genommen hatte, bestand
Damrosch nun darauf, dass Gersh-
win das Konzert selbst orchestrier-
te — und sich auch an die klassische
Form des Instrumentalkonzertes
hielt. So machte sich Gershwin dar-
an, zwischen seinen Verpflichtungen
am Broadway klassische Konzerte
zu studieren und lernte offenbar ge-
nug, um die Orchestrierung fur das
Konzert eigenhindig vorzunehmen.
Das schliefSlich im Herbst fertigge-
stellte Werk fasste er in eine Gruppe
von selbst auferlegten »Experimen-
ten«, die seine Wege in die »seridse«
Musik offnen sollten: »Ich schrieb
bisher nur drei >Opera< — die >Blue
Monday Operac« |[...], die >Rhapso-
dy in Blue< [...] und das >Concerto«



[...]. Ich habe diesen Werken viel
Zeit gewidmet, aber sie spiegeln na-
tiirlich nicht meine iibliche Arbeit
wider. Sie sind Experimente — La-
borarbeiten in amerikanischer Mu-
sik.« (The Sunday Star, Washington,
D. C., 29. November 1925)

Am 3. Dezember 1925 wurde das
»Experiment« mit dem New York
Symphony Orchestra unter der
Leitung von Damrosch und Gersh-
win als Solist uraufgefiithrt und war
sofort ein Erfolg — ungeachtet der
ublichen Streitereien unter den kon-
servativen Kritikern der damaligen
Zeit dartiber, wie ein Konzert mit
»jazzigen« Elementen einzuordnen
sei. Das Konzert verwendet die fir
den Jazz typischen Tonleiterstufen
drei, finf und sieben, man hort den
gekonnten und natiirlichen Einsatz
von Synkopen, und der zweite Satz
basiert auf der bekannten zwolftak-
tigen Struktur des Blues. Doch hatte
es wenig zu tun mit dem »echten«
Jazz im New York der 1920er Jahre
(vor 1917 sprach man von »Jass«,
was so viel bedeutet wie Energie,
Durchsetzungsfahigkeit oder auch
Potenz). Wenn uberhaupt, war das
Konzert eine Weiterentwicklung
von Gershwins langjahriger Erfah-
rung und Vertrautheit mit der Mu-
sik der Tin Pan Alley-Ara (in dieser
StrafSe befanden sich zwischen 1900
und 1930 die meisten US-amerika-
nischen Musikverlage) und des New
Yorker Musiktheaters, hier und da
gespickt mit einigen technischen
Elementen der Jazzharmonie und

melodischen Verzerrung, untermau-
ert durch den »Blues«-Rahmen und
die Atmosphire des zweiten Satzes.
Wihrend die »Rhapsody in Blue«
noch fur Paul Whitemans Jazz- und
Tanzorchester komponiert war und
dessen Arrangeur Ferde Grofé (Pia-
nist und Arrangeur von Whiteman)
eine speziell auf dieses Ensemble zu-
geschnittene Orchestrierung beige-
steuert hatte, stellt das Concerto in
F das erste Werk sinfonischen Aus-
mafles dar, das Gershwin der Mu-
sikwelt prasentierte und bei dem er
auch die Orchestrierung vollstandig
tibernommen hatte. Er nutzt hier so
wirkungsvolle Mittel sinfonischer
Vereinheitlichung wie thematische
Transformation und Zyklizitat. Da-
bei schlieft er sowohl an die Tradi-
tion klassischer Klavierkonzerte an
wie er eine ganze Serie von motori-
schen Kompositionen fiir diese Be-
setzung vorwegzunehmen scheint,
etwa die Werke von Barték und
Ravel. »Dies ist die erste Kompo-
sition, in der ich eine strenge sym-
phonische Form eingebalten habe.
Ich glaube nicht, dass die von den
alten Meistern entdeckten Formen
iibertroffen werden konnen, denn
es existieren unvermeidbare Mus-
ter, denen Musik natiirlicherweise
folgt. Gleichzeitig habe ich mich be-
miibt, die Flexibilitit zu bewabren,
die die moderne Weiterentwicklung
einfordert.« (The Sunday Star, Wa-
shington, D. C., 11. Oktober 1925)
So trifft es wohl zu, dass Gershwins
Bruder und engster Mitarbeiter Ira
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das Werk als »das Mutigste, was er
jemals getan hat«, bezeichnete.

Ein wesentlicher Aspekt jener Wei-
terentwicklung, an der sich Gersh-
win beteiligen wollte, war die In-
tegration des Jazz-Idioms in die
klassische Musik. Doch stellte er
klar, dass hiermit nicht »Jazz« als
Gattung gemeint war: »Das Wort
>Jazz« sollte nur fiir eine bestimmte
Art von Tanzmusik verwendet wer-
den. Das Wort ist fiir so viele ver-
schiedene Dinge verwendet worden,
dass es jegliche konkrete Bedeutung
verloren hat. |[...] Manche Leute
gehen so weit, das Jazz-Etikett mei-
nem Concerto in F anzubeften, in
dem ich versucht habe, manche
Jazzrhythmen zu verwenden wund
sie auf mehr oder weniger konven-
tionelle symphonische Art auszuar-
beiten.« (George Gershwin: »Mr.
Gershwin Replies to Mr. Kramer«,
in: »Singing«, October 1926). Kurz
vor dessen Premiere lieferte Gersh-
win eine kurze Beschreibung seines
Werkes: »Der erste Satz verwendet
den Charleston-Rbhythmus. Er ist

schnell und pulsierend und steht fiir
den jungen, enthusiastischen Geist
des amerikanischen Lebens. Der
Satz beginnt mit einem rhythmi-
schen Motiv, das die Kesselpauken,
unterstiitzt von anderem Schlag-
werk, vorstellen, und mit einem
Charleston-Motiv, das von den Hor-
nern, Klarinetten und Bratschen ein-
gefiibrt wird. Das Hauptthema wird
vom Fagott verkiindet. Spiter fiibrt
das Klavier ein zweites Thema ein.
Der zweite Satz hat eine poetische,
ndchtliche Atmosphire, die als ame-
rikanischer Blues bekannt gewor-
den ist. Er steht hier in einer reine-
ren Form als iiblich. Der letzte Satz
kebrt zum Stil des ersten zuriick:
Es ist eine Orgie aus Rbythmen,
die heftig beginnt und diese Ge-
schwindigkeit durchweg beibehdlt. «
(New York Herald Tribune, 29. No-
vember 1925, zitiert aus Charles
Schwartz’ »Gershwin. His Life &
Music«, New York 1973).

Christoph Guddorf

Herzlichen Dank fiir die KiinstlerstriufSe

BLUT NMEER
BLUMEN UNDR .

TEXTILE ACCESSOIRES ‘ '/
Jana Vierke-Bonatz

DortustraBe 53 * 14467 Po(sdam
Tel./Fax: 0331/2709781
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MARKUS BECKER

Er ist ein Pianist fur alle Forma-
te: Seine Gesamteinspielung der
Klavierwerke Max Regers gilt als
»eine der seltenen wahrhaft gro-
Ben Leistungen deutscher Pianistik
der letzten funfzig Jahre« (Fono-
forum); 2002 wurde sie mit einem
Jahrespreis der deutschen Schall-
plattenkritik ausgezeichnet. Ein ex-
zellentes internationales Presseecho
fanden jungst auch Markus Beckers
Einspielungen ausgewahlter Haydn-
Sonaten. Dariiber hinaus sorgt der
Pianist mit dem »Freistil« seiner
meisterhaften Jazz-Improvisationen
fiur Furore — im Kraftfeld von Jazz,
Avantgarde und Klassiker-Assozia-
tionen.

Von frither Kindheit an hat Mar-
kus Becker am Klavier improvisiert.
Sein musikalischer Horizont formte
sich bei internationalen Tourneen
mit dem Knabenchor Hannover,

bei Kammermusik, dem Spielen in
Jazzbands und bei Auftritten als
Bithnenmusiker. Neben dem Studi-
um bei Karl-Heinz Kimmerling in
Hannover erhielt er entscheidende
kiinstlerische Impulse in der Zusam-
menarbeit mit Alfred Brendel. Natio-
nale und internationale Preise stell-
ten sich ein: So gewann er 1987 den
Ersten Preis beim Internationalen
Brahms-Wettbewerb in Hamburg.
Regelmaflig ist Markus Becker bei
den fuhrenden Musikfestivals in
Deutschland zu Gast. Er musiziert
mit Orchestern wie den Berliner
Philharmonikern, den Rundfunk-
sinfonieorchestern der deutschen
Sendeanstalten sowie dem BBC
Welsh Orchestra.

Intensive Kammermusiktatigkeit ent-
faltet er an der Seite von Kiinstlern
wie Albrecht Mayer, Igor Levit und
Alban Gerhardt. Markus Becker ist
Professor fur Klavier und Ensemble-
spiel an der Hochschule fur Musik,
Theater und Medien Hannover.
Zahlreiche Schallplattenpreise und
Auszeichnungen wiirdigen sein viel-
faltiges kiinstlerisches Schaffen, dar-
unter dreimal ein ECHO Klassik so-
wie 2019 ein OPUS Klassik fiir die
Live-Aufnahme des Klavierkonzerts
von Max Reger.
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ANDREAS SPERING

Andreas Spering, seit Beginn der
Saison 2023-24 Chefdirigent der
Brandenburger Symphoniker, ist ei-
ner der fihrenden Spezialisten fur
historisch informierte Auffiihrungs-
praxis in Deutschland. Kiinstlerisch
gepragt wurde er vom Studium bei
Gerd Zacher in Essen und von Rein-
hard Goebels Ensemble Musica An-
tiqua Koln, dem er mehrere Jahre
als Cembalist angehorte.

Als Konzertdirigent arbeitete er
mit zahlreichen renommierten Or-
chestern im In- und Ausland, u.a.
dem Gewandhausorchester Leipzig,
Beethovenorchester Bonn, Gothen-
burg Symphony Orchestra, Brussels
Philharmonic, Orchestra Gulben-
kian, Lahti Symphony Orchestra,
New Japan Philharmonic, Orquesta
y Coro Nacionales de Espafia und
den Rundfunkorchestern in Hanno-
ver, Koln, Leipzig, Saarbricken und
Miinchen.

12 | Pioniere der Neuen und Alten Welt

Opernproduktionen fithrten An-
dreas Spering u.a. nach Antwer-
pen, Essen, Goteborg, Hannover,
Kopenhagen, Luxemburg, Sevilla
und Strasbourg, wo er vor allem
die groflen Mozartopern wie auch
Beethovens »Fidelio« und Webers
»Freischuitz« dirigierte. Beim Aix-
en-Provence Festival gastierte er mit
»Don Giovanni« und »La finta giar-
diniera«.

Andreas Sperings grofSe Leidenschaft
gehort der Wiener Klassik und hier
besonders Joseph Haydn. So etab-
lierte er als Kiinstlerischer Leiter der
Brihler Schlosskonzerte das erste
und einzige Haydn-Festival Deutsch-
lands. Das Werk Hindels hat in
seiner Karriere ebenfalls einen be-
deutenden Stellenwert: Er war viele
Jahre lang Musikalischer Leiter der
Hindelfestspiele Karlsruhe, wo er
zahlreiche Produktionen dirigierte.
Auch bei den Hindel-Festspielen
Halle ist er ein gern gesehener Gast.
Seine Diskographie umfasst etliche
z.T. preisgekronte Aufnahmen, dar-
unter eine Einspielung von Haydns
»1l ritorno di Tobia«, die den »Jah-
respreis der Deutschen Schallplat-
tenkritik « erhielt. Zuletzt erschienen
eine Mozart-CD mit der Klarinettis-
tin Sabine Meyer und dem Kammer-
orchester Basel und eine Aufnahme
mit Sibylle Mahni und den Bran-
denburger Symphonikern (Mozarts
Hornkonzerte).



BRANDENBURGER SYMPHONIKER

Die Brandenburger Symphoniker,
gegrundet im Jahre 1810, gehoren
als altester bestehender Klangkor-
per Brandenburgs zu den pragenden
kulturellen Einrichtungen des Lan-
des. Eine Vielzahl von bedeutenden
Dirigenten hat das Brandenburger
Traditionsorchester in den vergan-
genen Jahrzehnten begleitet. Nach
Michael Helmrath, der das Orches-
ter von 1999 bis 2015 erfolgreich
leitete, war Peter Gilke von Be-
ginn der Konzertsaison 2015/16 bis
2020 hier Chefdirigent. Mit ihm be-
gann ein neues Kapitel im Schaffen
des Orchesters des Brandenburger
Theaters, das seit Herbst 2023 mit
dem Chefdirigenten Andreas Spe-
ring fortgeschrieben wird.
Gastspielreisen fihrten das Orches-
ter in die Metropolen von Euro-
pa, Asien und Amerika. Sie gaben
u.a. gefeierte Konzerte in Peking,
Los Angeles, San Francisco, Ma-
drid, Sofia, Kapstadt und Kyoto.
Als Festivalorchester gastierten die
Brandenburger Symphoniker beim
Festival MusicaMallorca und dem
Opernfestival Kammeroper Schloss
Rheinsberg.

Zahlreiche CD-Einspielungen, Rund-
funk- und Fernsehproduktionen do-
kumentieren die vielseitige und er-
folgreiche Arbeit des Orchesters. So
zdhlt die gemeinsame Aufnahme mit
dem weltbekannten indischen Violi-
nisten und Komponisten Lakshmi-

narayana Subramaniam sogar zu den
begehrtesten Aufnahmen Indiens.
Im Oktober 2016 wurden die Bran-
denburger Symphoniker fiir eine
Gemeinschaftsproduktion mit GE-
NUIN und dem Deutschlandradio
gewirdigt, fiir die die Saxofonis-
tin Asya Fateyeva als Nachwuchs-
kiinstlerin des Jahres 2016 mit dem
ECHO ausgezeichnet wurde.

Die Brandenburger Symphoniker
engagieren sich fir die Auffihrung
zeitgenossischer Orchestermusik im
Rahmen des Komponistenwettbe-
werbs »Brandenburger Biennale«
und sind bei der Ausbildung jun-
ger Musiker und Dirigenten lang-
jahriges festes Partnerorchester der
Hochschule fiir Musik »Hanns Eis-
ler« und der Universitit der Kunste
in Berlin. Dabei werden die jungen
Musiker unter Anleitung der erfah-
renen Orchestermusiker mit den
entscheidenden Aufgaben des Or-
chesteralltags vertraut gemacht.
Zudem stehen jahrlich vielfalti-
ge Musikvermittlungsprojekte mit
Kindern und Jugendlichen auf dem
Spielplan der Brandenburger Sym-
phoniker. Fur sein Konzept zur
stirkeren Bespielung des landlichen
Raumes (REACH) wurde das Or-
chester 2017 von der Bundesregie-
rung fur das Programm »Exzellente
Orchesterlandschaft Deutschland «
ausgewahlt.
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IMMER SAMSTAGS,
20 UHR



CLEMENS GOLDBERG

Clemens Goldberg wurde mit 14
Jahren in die Celloklasse von Chris-
toph Henkel an der Musikhochschu-
le Freiburg aufgenommen. Danach
studierte er Musikwissenschaft, Phi-
losophie und Indologie in Freiburg,
Basel, Paris und Heidelberg, wo er
auch promovierte. Es folgen eine
Gastprofessur an der State Universi-
ty of New York at Stony Brook und
ein Forschungsstipendium in Paris
sowie eine Gastprofessur an der
UdK Berlin.

Seit 1989 lebt Goldberg in Berlin,
wo er sich als Autor, Musikkritiker
und (von 1993 bis September 2024)
mit einer eigenen Radiosendung
(heute rbbRadio3) einen Namen ge-
macht hat. Goldbergs Leidenschaft
gilt dem Erklaren von Musik, so u.a.
im Nikolaisaal Potsdam sowie (seit
2017) im Museum Barberini Pots-
dam.

2003 grundete er die Goldberg
Stiftung, die interdisziplinire For-
schung und besondere Konzertpro-
jekte unterstiitzt. Goldberg ist Autor
mehrerer musikwissenschaftlicher
und philosophischer Biicher und
zahlreicher Essays, die sich grund-
satzlichen Fragen der Wahrneh-
mung und dem Verhiltnis von Text
und Musik widmen. Aus diesen For-
schungen entstanden auch mehrere
grofse kiinstlerische Produktionen,
etwa Et ecce terrae motus (Antoine
Brumel), Tempus Fugit (Johannes
Ockehgem) und Josquins Unsterb-
lichkeit die in Berlin und internatio-
nal aufgefithrt und als Konzertfilme
veroffentlicht wurden.

Er ist weiter auch als konzertieren-
der Barockeellist und als Renais-
sance-Gambist tatig.
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HENRIKE WASSERMEYER

Henrike Wassermeyer ist freischaf-
fende Flotistin und Musikvermitt-
lerin in Berlin. In der Kombination
dieser beiden Berufe entwickelt sie
Konzepte fiir Kinderkonzerte, steht
als Performerin selbst auf der Bithne

und arbeitet als Moderatorin und
Dozentin fiir Musikvermittlung an
der Universitit der Kiinste Berlin.
Mit ihrem Musiktheaterstiick fiir
Kinder »Béla, der Liedersammler«
gewann sie den 1. Preis im Wett-
bewerb »Musik und Vermittlung«.
Es folgten Einladungen u.a. zu den
Musikfestspielen Mecklenburg Vor-
pommern, dem Internationalen Kla-
vierfestival Ruhr und der Glocke
Bremen.

In verschiedenen Projekten und
Formaten arbeitete sie u.a. mit dem
Rundfunk-Sinfonieorchester Berlin,
der Kammerakademie Potsdam, der
Biirgersinfonie Berlin und den Mu-
sikfestspielen Sanssouci zusammen.
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