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( 2 5 .0 6.1 9 2 6  –  17.10.1 9 7 3 )

P RO G RA M M

LESUNG
Hans Werner Henze (1926-2012) 

Erinnerungen an Ingeborg Bachmann
(Aus: Reiselieder mit böhmischen Quinten. 
Autobiografische Mitteilungen 1926-1995)

Hans Werner Henze 
Adagio adagio. Serenade für Violine, Violoncello und Klavier

LESUNG 
Ingeborg Bachmann  

Biographisches 
(leicht gekürzt; 1952)

Das erstgeborene Land
(Aus dem Gedichtzyklus Anrufung des Großen Bären, Teil III, 1956)

Maurice Ravel (1875-1937)
Pièce en forme de Habanera 
(Arr. für Violine und Klavier)

LESUNG
Ingeborg Bachmann

Tage in Weiß 
(Aus dem Gedichtzyklus Anrufung des Großen Bären, Teil II, 1956)

An die Sonne 

(Aus dem Gedichtzyklus Anrufung des Großen Bären, Teil III, 1956)
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P RO G RA M M Maurice Ravel 
Aus dem Klavierzyklus Le tombeau de Couperin:

1. Satz: Prélude. Vif 

LESUNG 
Ingeborg Bachmann

Erklär mir, Liebe 
(Aus dem Gedichtzyklus Anrufung des Großen Bären, Teil II, 1956)

Dem Abend gesagt 
(1952)

Benjamin Britten (1913-1976) 
Aus der Suite Nr. 1 op. 72 für Violoncello solo:

3. Satz: Lamento. Lento rubato  

LESUNG 
Ingeborg Bachmann

»Ich habe deswegen mit Gedichten angefangen …«
(Aus einem Gespräch mit dem Journalisten Ekkehart Rudolph, 1971)

Musik
(Aus der Essayfolge Die wunderliche Musik, 1956)

Ernest Bloch (1880-1959) 
Aus den Three Nocturnes für Klaviertrio:

Nr. 1: Andante

LESUNG 
Ingeborg Bachmann

Hommage à Maria Callas (Entwurf)
(entstanden nach 1956)
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Maurice Ravel 
Aus den Valses nobles et sentimentales für Klavier:

Nr. 2: Assez lent – avec une expression intense

LESUNG
Ingeborg Bachmann

Dunkles zu sagen
(Aus dem Gedichtzyklus Die gestundete Zeit, Teil I, 1952) 

Aria I 
(1957)

Benjamin Britten 
Aus der Suite Nr. 1 op. 72 für Violoncello solo:

4. Satz: Canto secondo

LESUNG 
Ingeborg Bachmann
Die gestundete Zeit

(Aus dem Gedichtzyklus Die gestundete Zeit, Teil I, 1952)  

Benjamin Britten 
Introduction and Allegro für Klaviertrio (Auszug)

LESUNG 
Ingeborg Bachmann

Ein Geschäft mit Träumen 
(leicht gekürzt; 1952)

Eugène Ysaÿe (1880-1959)
Aus der Sonate Nr. 5 G-Dur »L’Aurore« für Violine solo: 

1. Satz: Lento assai 

LESUNG 
Ingeborg Bachmann

Male oscuro – Entwurf einer Rede an die Ärzteschaft 

(Auszüge; um 1966)

Eugène Ysaÿe 
Aus der Sonate Nr. 4 e-Moll für Violine solo: 

2. Satz: Sarabande

LESUNG 
Ingeborg Bachmann

Prag Jänner 64 
(Januar 1964)

Was wahr ist
(Aus dem Gedichtzyklus Anrufung des Großen Bären, Teil II, 1955)

Ernest Bloch 
Aus den Three Nocturnes für Klaviertrio:

Nr. 2: Andante quieto 

LESUNG 
Ingeborg Bachmann

Böhmen liegt am Meer 
(entstanden 1964)

Programm ohne Pause
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Ingeborg Bachmann in Rom, 1954

Kaum eine Schriftstellerin des 20. 
Jahrhunderts hat so intensiv über 
Musik nachgedacht – und aus ihr 
heraus geschrieben – wie Ingeborg 
Bachmann. Musik ist in ihrem 
Schaffen nicht bloß ein Motiv, nicht 
nur Anspielung oder Metapher, son-
dern eine eigene Denkform: ein Re-
sonanzraum, in dem sich Sprache 
ausprobiert, an ihre Grenzen gerät 
und zugleich über sich hinausweist. 
Schon früh war Bachmann von Mu-
sik umgeben. Sie studierte Philoso-
phie, hörte leidenschaftlich Konzerte 
und bewegte sich in einem intellek-
tuellen Umfeld, in dem Musik und 
Literatur eng miteinander ver-
schränkt waren. Besonders prägend 
wurde für sie Hans Werner Henze, 
mit dem sie nicht nur eine enge per-
sönliche Beziehung, sondern ebenso 
eine künstlerische Zusammenarbeit 
verband. In gemeinsamen Opern-
projekten wie »Der Prinz von Hom-
burg« oder »Der junge Lord« zeigt 
sich, wie sehr Bachmanns Sprache 
auf Klang, Rhythmus und drama-
tische Verdichtung hin angelegt ist 
– als wolle sie selbst Musik werden. 
Doch auch jenseits solcher Koope-
rationen durchzieht Musik ihr ge-
samtes Werk. Ihre Gedichte folgen 
oft einer inneren Partitur, werden 
strukturiert durch Wiederholungen, 
Pausen, abrupte Abbrüche und me-
lodische Linien. Begriffe wie »Arie«, 
»Stimme« oder »Ton« sind bei ihr 

keine zufälligen Bilder, sondern ver-
weisen auf ein existenzielles Hören 
und Gehörtwerden. In Gedichten 
wie »An die Sonne« oder »Die ge-
stundete Zeit« wird Sprache selbst 
zum Klangkörper, der zwischen 
Hoffnung und Bedrohung schwingt. 
Zugleich ist Musik für Bachmann 
ein Ort der Wahrheit – und der 
Gefährdung. Sie bewunderte Ma-
ria Callas, deren Stimme Ausdruck 
äußerster Intensität und Verletz-
lichkeit war. In ihrer Hommage an 
die legendäre Sängerin wird Maria 
Callas zum Sinnbild dafür, durch 
Kunst eine radikale, ja schmerzhafte 
Wahrhaftigkeit erreichen zu kön-
nen. Musik ist hier kein Trost, son-
dern ein Medium der Erkenntnis, 
das den Menschen seiner Existenz 
aussetzt. Auch in ihren Prosatexten 

DA S  U N SAG B A R E  B E RÜ H R E N

6 | Ein Abend für Ingeborg Bachmann



reflektiert Bachmann die Rolle der 
Musik – etwa als Gegenwelt zur be-
schädigten Sprache nach den Kata-
strophen des 20. Jahrhunderts oder 
als utopischer Raum, in dem eine 
andere Ordnung von Zeit und Emp-
findung aufscheint. Musik vermag, 
was Sprache oft verwehrt bleibt: 
das Unsagbare zu berühren, ohne es 
festzuschreiben.

Das Programm folgt diesen Spuren 
der österreichischen Dichterin, die 
heute vor 100 Jahren in Klagenfurt 
zur Welt kam und deren Leben 1973 
in einem römischen Krankenhaus 
qualvoll enden sollte. Bei der Ver-
knüpfung von Ingeborg Bachmanns 
Texten mit Kammermusik entsteht 
kein bloßes Nebeneinander, sondern 
ein Dialog zwischen Wort und Ton, 
zwischen Gedicht und Klang, zwi-
schen zwei Ausdrucksformen, die 
sich bei Bachmann immer wieder 
streifen, durchdringen und gegen-
seitig befragen. So eröffnet sich ein 
Raum, in dem das Hören zum Lesen 
wird – und das Lesen zum Hören. 
Ein Raum, in dem Ingeborg Bach-
manns Sprache ihre musikalische 
Herkunft preisgibt und zugleich neu 
erfahrbar wird: als eine Kunst, die 
den Klang sucht.

Seine Beiträge zur deutschen Musik-
kultur im 20. Jahrhundert brachten 
ihm in einem Nachruf der Londoner 

Zeitung »The Telegraph« die Aner-
kennung als »...der führende deut-
sche Komponist der Nachkriegs-
zeit…« ein. Hans Werner Henzes 
musikalisches Leben war stark von 
seinen ideologischen und politischen 
Überzeugungen geprägt und gelei-
tet. Er wuchs unter schwierigen Um-
ständen während der Zeit des Zwei-
ten Weltkriegs auf. Sein Vater war 
überzeugter Nazi und verschwand, 
nachdem er an die Ostfront gezo-
gen war. Schon von klein auf fühlte 
sich Henze im ideologischen Klima 
seines Heimatlandes unwohl, zumal 
dieses über seinen Vater auch sein 
Familienleben durchdrang. Obwohl 
er gegen die Nazis war, konnte Hen-
ze den Dienst in der Hitlerjugend 
nicht vermeiden und leistete ab 1942 
Wehrdienst (u.a. als Funkoffizier für 
eine Panzerdivision). Gegen Ende 
des Krieges geriet er in britische 
Kriegsgefangenschaft. Nach diesen 
turbulenten Jahren nutzte Henze 
seine Musik, seine schriftstellerische 
Tätigkeit und seine Lehrtätigkeit, 
um sich gegen Unterdrückung und 
Ungerechtigkeit zu engagieren. Eine 
weitere Komplikation für Henze 
war die Tatsache, dass er homo-
sexuell war, was selbst im Nach-
kriegsdeutschland ein Grund für 
Repression war. Die Themen seiner 
Opern sorgten für erheblichen po-
litischen Aufruhr, und zu verschie-
denen Zeitpunkten seines Lebens 
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Ingeborg Bachmann und Hans Werner Henze

wurde Henze vom deutschen Musi-
kestablishment verachtet. Auch sei-
ne Kompositionen erwiesen sich als 
revolutionär, indem sie seine politi-
schen Ideale vermittelten (was ihm 
bei einigen Biografen das Etikett 
»Sozialist« einbrachte) und sich den 
Mainstream-Trends in der Kunst-
musik widersetzten. Er durchlief 
eine neoklassische Phase, um sich 
aber alsbald den avantgardistischen 
und postmodernen Stilen zuzuwen-
den.
Das Adagio adagio. Serenade für 
Violine, Violoncello und Klavier 
von 1993 erweist sich als charakte-
ristisch für Henzes reifen Stil. Diese 
kurze Meditation verschmilzt auf 
eigentümliche Art dicht chromati-
schen, kantigen Modernismus und 
rhythmische Komplexität, aufgelo-
ckert durch einen starken lyrischen 
Impuls. Was mit einem leichten Pul-

sieren von Akkorden in der Klavier-
linie und mäandernden kontrapunk-
tischen Linien in Violine und Cello 
beginnt, erfährt in den Schlusstak-
ten eine besänftigende Ruhe.

Es war ein spanischer Komponist 
namens Iradier, der von einem Auf-
enthalt in Kuba um 1860 die Ha-
banera mit nach Europa brachte 
und damit eine Mode auslöste, die 
bis weit ins 20. Jahrhundert reichen 
sollte. Von Bizets »Carmen« bis zu 
Ravel wurden vor allem französi-
sche Komponisten in den Bann die-
ses aus Kubas Hauptstadt Havanna 
stammenden langsamen, sinnlichen 
Tanzes gezogen. Maurice Ravels 
»Pièce en forme de Habanera«, 
1926 für Violine und Klavier arran-
giert (ursprünglich war das »Stück« 
eine 1907 komponierte »Vocalise«, 
ein textloses Übungsstück für Sing-
stimme und Klavier), erinnert an 
eine nostalgische und eindringliche 
andalusische Kantilene. Der Cha-
rakter und der Rhythmus der Haba-
nera, mit denen sich Ravel bereits in 
seinen »Sites auriculaires« für zwei 
Klaviere (1897) beschäftigt hatte, 
werden durch ein Ostinato in der 
linken Hand des Klaviers geprägt, 
über dem sich rhythmisch ambiva-
lente, verzierende Melodiemelismen 
entfalten. Ravels Verbindung zu 
Spanien kommt nicht von ungefähr: 
Seine Mutter war baskischer Her-
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kunft und in Madrid aufgewachsen. 
Maurice wurde in dem Pyrenäen-
Dorf Cibelou unweit der spanischen 
Grenze geboren (übrigens nur vier 
Tage nach der Pariser Uraufführung 
von Georges Bizets Oper »Car-
men«). Bereits als Kind war er mit 
spanischen Volksliedern vertraut, 
die ihm seine Mutter vorsang. Die-
se iberischen Einflüsse machen sich 
von seinen ersten Werken an in allen 
Gattungen bemerkbar (wie etwa in 
der »Pavane pour une infante dé-
funte« für Klavier, im Gesangszyk-
lus »Don Quichotte à Dulcinée« so-
wie in den Orchesterwerken »Rhap-
sodie espagnole«, »Alborada del 
gracioso« und »Boléro«). 

»Vor so kurzer Zeit habe ich ihr 
noch geschrieben und ihre trauri-
gen Briefe erhalten, die mich so be-
drückt haben ... und die doch eine 
so große Freude für mich waren«, 
schrieb Ravel nach dem Tod seiner 
Mutter am 5. Januar 1917. »Und 
jetzt diese schreckliche Verzweif-
lung, die immer gleichen bohrenden 
Gedanken.« Ravel war wie betäubt, 
als er zu seiner Militäreinheit nach 
Châlons-sur-Marne zurückgekehrt 
war. Der Schicksalsschlag führte ihn 
in eine tiefe seelische Krise, in einen 
Zustand der Hoffnungslosigkeit und 
der inneren Leere, der seine krea-
tiven Energien nahezu vollkommen 
zum Erliegen brachte: In den letzten 

zwanzig Jahren seines Lebens sollte 
Ravel nur noch 15 Originalwerke 
zu Papier bringen, von denen viele 
auch kaum mehr als zwei Minuten 
lang waren. Nach seiner Entlassung 
aus dem Kriegsdienst im Frühsom-
mer 1917 kam Ravel, außerstande, 
in die leere Wohnung der Mutter 
zurückzukehren, zunächst in dem 
Haus der mit ihm befreundeten 
Familie Dreyfus in Lyons-la-Fôret 
unter. Hier vollendete er im Novem-
ber sein letztes bedeutendes Klavier-
werk, die sechssätzige Klaviersuite 
»Le Tombeau de Couperin«, dem 
Titel nach ein »Grabmal« zu Ehren 
des berühmten französischen Cla-
vecinisten. Dass man immer wieder 
versucht hat, das Werk als Totenkla-
ge zu interpretieren, ist wenig über-
raschend. Zu dem Zeitpunkt, als 
junge Freunde Ravels in den Schüt-
zengräben umkamen, nahm der 
nostalgische Blick auf die franzö-
sische Musik des 18. Jahrhunderts 
im Allgemeinen eine persönlichere 
Bedeutung an (so trägt jeder Satz 
eine Widmung an einen im Ersten 
Weltkrieg gefallenen Kriegskamera-
den). Zudem zeichnete Ravel selbst 
ein Titelblatt für die Partiturausga-
be, die eine Urne im klassizistischen 
Directoire-Stil zeigt.
Die Musik spricht jedoch eine weit-
gehend andere Sprache. Denn laut 
Ravel sollte sich diese Hommage 
weniger »an Couperin selbst als an 
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Benjamin Britten und Mstislaw Rostropowitsch, 
1964

die französische Musik des 18. Jahr-
hunderts« wenden, weshalb er sie 
zunächst als eine »Suite française« 
betrachtet hatte. Es findet sich da-
her kaum Ernstes, geschweige denn 
Düsteres darin. Denn statt elegi-
scher Trauerstimmung tritt bereits 
das Prélude mit gelöster Heiterkeit 
auf. Das virtuose, in melancholisch 
leuchtendem e-Moll stehende Stück 
ist geprägt von schnellen, fließenden 
Sechzehntel-Triolen und erinnert 
mit seiner Motorik sogleich an Cou-
perins Cembalokunst. Gewidmet ist 
es dem am 3. März 1915 gefallenen 
Oberleutnant Jacques Charlot (von 
ihm stammen die Transkription von 
Ravels »Ma mère l’oye« für Klavier 
solo und des »Menuet sur le nom de 
Haydn« für Klavierduo).

Nachdem Benjamin Britten im 
September 1960 die Londoner Ur-
aufführung von Dmitri Schostako-
witschs erstem Cellokonzert mit 
Mstislav Rostropowitsch gehört 
hatte, entstand zwischen dem briti-
schen Komponisten und dem russi-
schen Cellisten eine intensive und 
musikalisch fruchtbare Freund-
schaft, aus der fünf Kompositionen 
hervorgingen. Britten begann bereits 
kurz nach ihrem Kennenlernen mit 
der Arbeit an einer Cellosonate, die 
Rostropowitsch im folgenden Som-
mer – mit Britten am Klavier – beim 
Aldeburgh Festival uraufführte. Es 
folgte eine Sinfonie für Cello und 
Orchester, die Rostropowitsch 1964 
in Moskau uraufführte. Im selben 
Winter begann Britten mit der ersten 
seiner drei Suiten für Cello solo. Als 
Britten Rostropowitsch die Partitur 
schickte und bemerkte, dass er sich 
bei diesem Stück seiner Sache nicht 
ganz sicher sei, antwortete der Cellist 
im Januar 1965: »Lieber, Liebling, 
geliebtes Ben-Genie, die Überra-
schung, die ich hier in Paris über Ma-
rion [Harewood, Brittens Freundin, 
die ihm eine Kopie des Manuskripts 
gebracht hatte] erhielt, machte mich 
ganz benommen!!!!!!!!!!!!!!!!! Du 
schreibst in Deinem Brief, dass Du 
das Werk als nicht besonders gelun-
gen betrachtest. Ich habe es mir an-
gesehen, bisher nur auf Papier, aber 
ich sage Dir ganz ehrlich: entweder 
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Ernest Bloch, 1917

bist Du zu dumm, um zu verstehen, 
was für ein Stück Du komponiert 
hast, oder es ist schlichte Verstellung! 
Du hast wieder einmal ein Meister-
werk geschrieben! Dir sei der größ-
te Dank, dass Du mich so glücklich 
machst.« Rostropowitsch brachte es 
1965 beim Aldeburgh Festival zur 
Uraufführung.
Wie die Bach-Suiten besteht auch 
Brittens erste Cellosuite aus sechs 
grundlegenden Sätzen, die jedoch 
eher dem Stil von Charakterstü-
cken als dem für Suiten typischen 
Tanzcharakter ähneln. Als Rahmen 
dient ein ausladender »Canto«. 
Dieser »Gesang« eröffnet die Suite 
und kehrt dann nach jeweils zwei 
Sätzen zurück. So entsteht eine groß 
angelegte Version des barocken Ri-
tornells. Jeder Satz der Suite geht 
nahtlos in den nächsten über. Das 
Lamento entwickelt ein ausdrucks-

starkes, auf den Ton E ausgerichte-
tes Thema, kehrt sich dann um und 
steuert auf den Ton Es zu; die Span-
nung zwischen E und Es als tonaler 
Mitte wird erst im letzten Takt auf-
gelöst. Der anschließende »Canto 
Secondo« leitet die »Serenata« ein.

Ernest Bloch hinterließ eine Reihe 
von Werken in kammermusika-
lischer Besetzung, für Klaviertrio 
aber ausschließlich die »Three Noc-
turnes« von 1924. Obwohl sie recht 
kurz sind, spiegeln sich in diesen 
Miniaturen wichtige Aspekte von 
Blochs Leben und Schaffen wider. 
Als ein wahrer Weltbürger hatte er 
mehr als nur eine Heimat, weshalb 
es ihm schwerfiel, seine Zugehörig-
keit eindeutig zu bestimmen. Als 
Kind aus dem Aargau stammender 
jüdischer Eltern in der französischen 
Schweiz aufgewachsen, studierte 
Bloch in Belgien, Deutschland und 
Frankreich. Die größte Rolle in sei-
nem Leben spielten jedoch sein Ge-
burtsland Schweiz, die USA als lang-
jährige Wahlheimat und Israel, mit 
dem ihm seine jüdische Herkunft 
verband. Diesen drei Ländern wid-
mete er jedenfalls je ein großes sin-
fonisches Werk: »Israel« (1912/16), 
»America – An Epic Rhapsody« 
(1926) und »Helvetia – A Sym-
phonic Fresco« (1928). Auch seine 
»Three Nocturnes« weisen Bezüge 
zu diesen Ländern bzw. ihren Kul-
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turen auf. Das erste Stück unter-
streicht Blochs impressionistische 
Tendenzen mit exotischen Tonlei-
tern und ätherischen Klängen. Im 
zweiten Stück klingt jüdische Melo-
dik an, das dritte verwendet rhyth-
mische Elemente des Jazz. Vorherr-
schend ist jedoch die Verarbeitung 
eines alten waadtländischen Volks-
lieds, das als Leitmotiv alle drei 
Stücke miteinander verknüpft und 
einige Jahre später auch in der Ton-
dichtung »Helvetia« zitiert wird. In 
der zweiten Nocturne wird es zum 
zentralen Thema, als zartes Wiegen-
lied mit kanonischen Elementen. So-
mit mögen die drei 1924 in Cleve-
land (wo Bloch als Direktor des neu 
gegründeten Cleveland Institute of 
Music tätig war) entstandenen Cha-
rakterstücke auch als nostalgische 
Besinnung auf seine Jugend und sei-
ne ursprüngliche Heimat verstanden 
werden und stellen im Schaffen die-
ser Jahre, das neben den großräu-
migen Architekturen des Quintetts 
und der Sonaten vor allem die »he-
bräische« Sphäre von Blochs Genie 
entwickelte, einen Sonderfall dar.

Ravels Entschlossenheit, sich nicht 
zu wiederholen, ist nirgendwo deut-
licher zu sehen als in seinen  »Val-
ses nobles et sentimentales«, die 
auf die (differenzierten) atmosphä-
rischen Effekte von  »Gaspard de 
la nuit«  und  »Ma mère l’oye«  für 

Klavierduo folgen. Hier ist der Stil, 
wie er selbst sagte, »deutlich klarer, 
er verhärtet Harmonie und unter-
streicht die Konturen der Musik«. 
Das von Henri de Régnier stam-
mende Epigraph zu Beginn der Par-
titur, »das köstliche und stets neu-
artige Vergnügen einer nutzlosen 
Beschäftigung«, deutet an, dass die 
Töne eine Begründung ihrer selbst 
sind. Mit den acht harmonisch raffi-
niert gewürzten Stücken zieht Ravel 
ein Resümee aus über 100 Jahren 
Walzergeschichte. Franz Schuberts 
Schlichtheit, Chopins Glanz, Carl 
Maria von Webers geschlossene 
Form (»Aufforderung zum Tan-
ze«), die stampfende Rhythmik der 
Strauß-Familie und der subtil mon-
däne Duft der Léharschen Walzer 
schimmern in diesen konträren, 
bis ins Groteske gedehnten Stü-

Maurice Ravel, 1925
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cken mehr oder weniger deutlich 
hindurch und lassen die Reihe als 
(vorerst) brillanten Schlusspunkt 
der Walzergeschichte insgesamt er-
scheinen. Der zweite Walzer (»Assez 
lent, avec une expression intense«), 
kontrastiert mit seinen exotisch-
schwülen Harmonien und einer tief-
gehenden, mysteriös schwebenden 
Expressivität stark mit den lebhaf-
teren Sätzen der Sammlung und ver-
mittelt den Eindruck von Klangwer-
den und -vergehen.
Die Pointe der Entstehungsgeschich-
te: In der Konzertpremiere am 9. 
Mai 1911 wurden die Namen der 
Komponisten bis zuletzt geheim-
gehalten, und das Publikum wur-
de gebeten, sie zu erraten. Manche 
tippten auf Ravel, manche auf Erik 
Satie und Zoltán Kódaly, und man-
che erklärten die Valses als unmusi-
kalisch und misstönend. Fest stand 
jedenfalls: Sie repräsentierten einen 
neuen Ravel. 

»Nach dem Frühstück mit einem 
neuen Trio begonnen – ich lege 
mein Konzert erst einmal beiseite«, 
schrieb der 18-jährige Benjamin 
Britten am 6. Mai 1932 in sein Ta-
gebuch. Britten war damals Vollzeit-
student am Royal College of Music 
und komponierte sein »neues Trio« 
innerhalb von zwei Wochen. Spä-
testens am 24. Juli desselben Jahres 
wurde es privat aufgeführt; an die-

sem Tag vermerkt Britten in seinem 
Tagebuch einen Wochenendbesuch 
in Friston bei Eastbourne, um die 
Familie Bridge (Frank Bridge war 
Brittens Lehrer) zu besuchen und 
Kammermusik zu spielen – darun-
ter auch das nun »Introduction and 
Allegro« betitelte Trio. Leider blieb 
dieses danach unveröffentlicht und 
unaufgeführt – bis zu einem Kon-
zert in der Wigmore Hall im Jahr 
1986. In diesem Werk lässt sich ein 
starker französischer Einfluss erken-
nen, insbesondere der von Ravels 
Klaviertrio a-Moll von 1914 und 
dessen eigenem »Introduction and 
Allegro« für Harfe, Klarinette, Flöte 
und Streichquartett. Es ist eine tech-
nisch anspruchsvolle, strukturierte 
Phantasie, die trotz ihres kammer-
musikalischen Charakters orchest-
rale Klangfarben erkundet. Impres-
sionistisch pastoral öffnet sich die 
meditative Cellostimme allmählich 
dem Rest des Ensembles und ge-
winnt so an Energie und Bedeutung 
– bevor das energiegeladene, volks-
tümliche Allegro Raum ergreift.

Eugène Ysaÿe war bereits 65 Jahre 
alt, als er 1923 Joseph Szigeti Bachs 
Sonaten und Partiten spielen hörte 
und sich animiert fühlte, einen Zy-
klus gleichen Umfangs zu kompo-
nieren. Die Einzigartigkeit der Stücke
erreichte er schon dadurch, dass jede 
Sonate einem anderen Geiger seiner 
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Zeit gewidmet war, darunter meh-
rere Schüler des Komponisten, und 
den persönlichen Aufführungsstil 
ihres Widmungsträgers widerspie-
gelt. Gleichzeitig bestand Ysaÿe da-
rauf, dass der Interpret »ein Geiger, 
ein Denker, ein Dichter, ein Mensch 
sein muss, er muss Hoffnung, Lie-
be, Leidenschaft und Verzweiflung 
gekannt haben, er muss die ganze 
Bandbreite der Gefühle durchlaufen 
haben, um sie alle in seinem Spiel 
auszudrücken«.
Die Sonate Nr. 5 mit dem Beinamen 
»L’Aurore« (»Die Morgenröte«) 
zeugt von Ysaÿes tiefer Sehnsucht 
nach einem einfachen, ländlichen 
Leben – einem Lebensstil, den er 
während seiner langen Konzertrei-
sen nur flüchtig erleben konnte. Das 
Werk ist Mathieu Crickboom ge-
widmet, einem Schüler Ysaÿes, der 
zudem die zweite Violine in Ysaÿes 
Streichquartett spielte. Tätig als Pro-
fessor in Lüttich und Brüssel, ist er 
in erster Linie für seine Geigenschu-
le  »La Technique du Violon«  be-
kannt, die sowohl eigene Stücke als 
auch Werke bekannter Meister ent-
hält. Als Ysaÿe gefragt wurde, wer 
sein bester Schüler sei, soll er geant-
wortet haben: »Crickboom – er tut 
nie, was ich vorschlage.« Der erste 
Satz der Sonate ist eine wundersame 
Beschwörung der Morgendämme-
rung. Der langsame Sonnenaufgang 
geht allmählich mit den Geräuschen 

erwachender Insekten und dem 
Wind im Gebüsch in hellen Sonnen-
schein über. Die Quartenpassagen 
im Mittelteil beziehen sich wahr-
scheinlich auf die Quartenübungen 
in Crickbooms Abhandlung.

Während Ysaÿes fünfte Sonate für 
eine elegante Strenge steht, cha-
rakterisiert die Sonate Nr. 4 in e-
Moll gewissermaßen Fritz Kreislers 
strenge Eleganz. Ihre drei mit Alle-
mande, Sarabande und Finale über-
schriebenen Sätze sind offenbar als 
schlagfertige Reaktion auf Kreislers 
berühmte Imitationen des Barocks 
zu verstehen. Das Vierton-Motiv (E, 
Fis, G, A) aus der einleitenden Alle-
mande zieht sich auch durch die Sa-
rabande – diesmal jedoch in umge-
kehrter Form, zunächst im Pizzicato 
(»avec vibrations«) und dann gestri-
chen. Diese Sonate war übrigens das 
letzte Musikstück, das Ysaÿe hörte. 
Sein junger Schüler Philip Newman 
spielte sie dem Meister vor dessen 
Schlafzimmer, als dieser im Sterben 
lag. Danach entfernte Newman die 
Saiten von seiner Geige und band 
damit Ysaÿes Trauerkranz; sie soll-
ten nie wieder erklingen.

Christoph Guddorf
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Elsa in »Lohengrin« von Salvato-
re Sciarrino (Regie: Ingo Kerkhof, 
2014). Außerhalb der Schaubühne 
ist sie seit vielen Jahren in den Pro-
duktionen von Thorsten Lensing 
zu sehen, zuletzt in »Unendlicher 
Spaß« von David Foster Wallace 
(Theatertreffen 2019) und in »Ver-
rückt nach Trost« (Salzburger Fest-
spiele 2022).
Ursina Lardi wirkt neben ihrer The-
aterarbeit in zahlreichen Fernseh- 
und Kinofilmen mit, u. a. in »Das 
weiße Band« von Michael Haneke 
(Goldene Palme in Cannes und Os-
car-Nominierung), »Lore« von Cate 
Shortland (Deutscher Filmpreis 
2013), »Sag mir nichts« von Andre-
as Kleinert und in »Der namenlose 
Tag« von Volker Schlöndorff. 2022 
hatte sie in Cannes Premiere mit »La 
dérive des continents (au sud)« von 
Lionel Baier und war zuletzt u.a. in 
Axel Ranischs Opernfilm »Orphea 
in Love« und in »Veni Vidi Vici« 
von Daniel Hoesl im Kino zu sehen. 
Ursina Lardi wurde vielfach aus-
gezeichnet, u.a. mit dem Schweizer 
Filmpreis 2014 als beste Darstel-
lerin, 2017 dann mit dem Schwei-
zer Grand Prix Theater und dem 
Hans-Reinhart-Ring, der höchsten 
Theaterauszeichnung der Schweiz. 
Im Juni 2025 wurde sie mit dem Sil-
bernen Löwen der Theaterbiennale 
Venedig geehrt.

U RS I NA  L A R D I

Ursina Lardi wurde in Graubünden 
in der Schweiz geboren. Ihr Studium 
an der Hochschule für Schauspiel-
kunst »Ernst Busch« führte sie nach 
Berlin. Im Rahmen ihres ersten En-
gagements am Düsseldorfer Schau-
spielhaus spielte sie in der Regie von 
Einar Schleef die Titelrolle in Oscar 
Wildes »Salome« (eingeladen zum 
Theatertreffen 1998). Nach Enga-
gements an mehreren renommierten 
Häusern in Deutschland ist Ursina 
Lardi seit 2012 Ensemblemitglied 
an der Schaubühne Berlin Hier 
ist sie aktuell u.a. in Falk Richters 
»Bad Kingdom« und »Die Ehe der 
Maria Braun« nach Rainer Werner 
Fassbinder zu sehen – ebenso in den 
gemeinsam mit dem Regisseur Milo 
Rau erarbeiten Stücken »Die Sehe-
rin« und »Every Woman«. 
Als Gast spielte und sang Ursina 
Lardi an der Staatsoper Berlin die 
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Haydn-Interpretation beim Haydn 
Wettbewerb in Wien, den 2. Preis 
bei der Melbourne International 
Chamber Music Competition und 
den 2. Preis sowie den Publikums-
preis beim ARD-Wettbewerb in 
München. 
Das Repertoire des Morgenstern 
Trios umfasst Werke der Wiener 
Klassik und der Romantik ebenso 
wie Kompositionen des 20. Jahr-
hunderts und der Gegenwart. Diese 
Vielfalt spiegelt sich auch in seinen 
zahlreichen CD-Aufnahmen wider. 
Auf den wichtigsten Podien der 
Welt wird es für seine künstlerische 
Exzellenz gefeiert. Dazu zählen: 
Carnegie Hall New York, Kennedy 
Center Washington DC, Elbphilhar-
monie Hamburg, Musikverein und 
Konzerthaus Wien, Philharmonien 
Essen, Köln und Berlin, Concertge-
bouw Amsterdam und andere.

M O RG E N ST E R N  T R I O

Publikum und Presse feiern das 
Morgenstern Trio für höchsten 
kammermusikalischen und techni-
schen Anspruch: Seine lang gereif-
ten Interpretationen faszinieren in 
der Ausarbeitung feinster Nuancen. 
Vor allem aber die unüberhörbare 
Lust am gemeinsamen Ausdruck, 
die immer spürbare Neugier, die Un-
mittelbarkeit der Spielfreude ziehen 
die Zuhörer in ihren Bann.
Das 2005 an der Folkwang Hoch-
schule Essen gegründete Trio (das 
in der aktuellen Besetzung mit dem 
Geiger Stefan Hempel seit 2009 
spielt) erhielt wichtige Impulse 
durch ein Aufbaustudium beim 
Alban Berg Quartett in Köln und 
durch die European Chamber Mu-
sic Academy. 2006 gewann es das 
Stipendium des Deutschen Musik-
wettbewerbs. Im Jahr 2007 erhielt 
es den Sonderpreis für die beste 
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Werden Sie Mitglied im Förderverein
der Musikfestspiele Potsdam Sanssouci e.V.

Sichern Sie sich einen Monat vor  
dem offiziellen Start des Vorverkaufs 
Ihre Karten für Ihr Wunschkonzert.

Die Förderprojekte 2026 sind:

Lunchkonzerte 
Junge Ensembles im Wettbewerb 
dienstags & donnerstags um 13 Uhr 
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Wir freuen uns auf Ihr Engagement
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