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P R O G R A M M

Aaron Copland (1900-1990)
Fanfare for the Common Man

– ca. 3 min –

Samuel Barber (1910-1981)
»The School for Scandal«. Ouvertüre op. 5

– ca. 8 min –

George Gershwin (1898-1937)
Rhapsody in Blue

– ca. 16 min –

Pause

Florence Price (1887-1953)
Klavierkonzert d-Moll (in einem Satz)

Andantino – Adagio cantabile – Andantino. Allegretto

– ca. 18 min –

Leonard Bernstein (1918-1990)
Sinfonische Tänze aus dem Musical »West Side Story«

1. Prolog. Allegro moderato
2. »Somewhere«. Adagio

3. Scherzo. Vivace leggiero
4. Mambo. Presto

5. Cha-Cha. Andantino con grazia
6. Meeting Scene. Meno mosso

7. »Cool« (Fuge). Allegretto
8. Rumble. Molto allegro

9. Finale. Adagio

– ca. 24 min –



P R O G R A M M S C H M E L Z T I E G E L  A M E R I K A

Aaron Coplands Fanfare for the 
Common Man entstand mitten 
im Zweiten Weltkrieg auf Wunsch 
des Dirigenten Eugène Goossens. 
Er wollte seine Orchesterkonzer-
te mit »mitreißenden Beiträgen zu 
den Kriegsanstrengungen« einlei-
ten. Von den dafür komponierten 
18 Fanfaren blieb allein die von 
Aaron Copland (1900-1990) im 
Repertoire erhalten. Das rund drei 
Minuten lange Werk für Blechbläser 
und Schlagwerk beginnt mit mar-
tialischen Paukenschlägen, gefolgt 
von einem majestätisch aufsteigen-
den Motiv, das dreimal durch weit 
gefächerte Tonartregionen wandert, 
bevor es überraschend in hellem 
D-Dur endet. Seit Beginn der 
30er Jahre propagierte Copland, 
der damals mit kommunistischen 
Konzepten liebäugelte, »schlichte 
musikalische Linien bei zugleich un-
konventionellen Harmonien als ein 
Modell für zukünftige proletarische 
Komponisten«. Seine Fanfare for 
the Common Man, die auch im vier-
ten Satz seiner 3. Sinfonie erklingt, 
entspricht diesem Konzept. Erst 
auf den zweiten Blick erweist sich 
das kleine Stück bei aller gewollten 
Einfachheit (imposed simplicity) als 
harmonisch und rhythmisch raffi-
nierte Komposition. 
Inspiriert wurde das Werk nicht 
zuletzt von der berühmten Rede 

The Century of The Common Man 
(1942) des amerikanischen Vizeprä-
sidenten Henry A. Wallace. Schon 
in den 30er Jahren des 20. Jahr-
hunderts gehörte Copland zu den 
progressiven Künstlern, die nach 
einer neuen Musiksprache suchten, 
um ein breites Publikum anzuspre-
chen. Das gelang durchaus: So hielt 
die Fanfare Einzug in die Werbung, 
etwa für Spots der amerikanischen 
Marine, in die Pop-Musik und den 
Film. 
Für den eine Generation jüngeren 
Leonard Bernstein (1918-1990) 
wurde Copland ein bedeutender 
Mentor und lebenslanger Freund.  
Zu seinem 85. Geburtstag schrieb 
Bernstein zu Ehren von Copland 
eine Fanfare for a Most Uncommon 
Man.

Eine andere Facette der U.S.-ameri-
kanischen Musik zeigt sich bei 
Samuel Barber (1910-1981). Er 
hielt sich abseits der experimen-
tellen Avantgarde-Trends seiner 
Zeitgenossen und wurde noch zu 
Lebzeiten einer der beliebtesten 
amerikanischen Komponisten. Be-
reits mit sieben Jahren erklärte Bar-
ber seiner Mutter, dass er dazu be-
stimmt wäre, Komponist zu werden. 
Nur drei Jahre später komponiert er 
seine erste Operette The Rose Tree. 
Seine musikalischen Ambitionen 
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Samuel Barber

werden zunächst von seinem Onkel, 
dem Komponisten Sidney Homer, 
gefördert. Das Studium am Curtis 
Institute of Music verstärkt Barbers 
Talente als Sänger, Pianist und Kom-
ponist. Eine kurze Karriere als Bari-
ton mit »natürlich schöner Stimme« 
beendet er zugunsten seines kompo-
sitorischen Schaffens, das sich durch 
gesangliche Linien und lyrische 
Klänge auszeichnet und schnell das 
Etikett »neoromantisch« erhält. Er 
selbst erklärte: »Es wäre dumm, zu 
leugnen, dass meine musikalischen 
Impulse dem entsprechen, was all-
gemein als romantisch gilt.« 
Zahlreiche Aufenthalte in Europa, 
speziell in Italien, konsolidieren 
Barbers Vorliebe für die europäi-
sche Kultur. Als bedeutendes musi-
kalisches Vorbild gilt ihm Johannes 
Brahms, was nicht zuletzt in Bar-

bers berühmtestem Werk Adagio 
for Strings deutlich wird. Das 1938 
von Arturo Toscanini uraufgeführ-
te, grandios elegische Stück bildet 
heute die halboffizielle Trauermu-
sik der USA. Der Titel von Barbers 
Ouvertüre The School for Scandal 
(1931-32) bezieht sich auf eine eng-
lische Sittenkomödie des 18. Jahr-
hunderts. Nach Barbers Worten soll 
die Komposition kein Vorspiel sein, 
sondern eine musikalische Spiege-
lung des Geistes des Stücks (»a mu-
sical reflection of the play’s spirit«) – 
in der klassischen Sonatenform und 
mit großer Besetzung. Zu Beginn er-
klingen erregte Wirbel in schnellen 
Wechseln von Tonart, Dynamik und 
Tempo und unterschiedlichen Stim-
men – ein Reflex auf den Klatsch 
und Tratsch der perfiden Intrigan-
ten des Theaters. Es folgt ein zwei-
tes lyrisches Thema zunächst in der 
Oboe, dann in den Streichern und 
in der Reprise im Englisch Horn, 
das an englische Folksongs erinnert 
und womöglich das Ambiente der 
Liebenden reflektiert. In der Coda 
werden beide Themen miteinander 
verflochten und zu einem brillanten 
Finale geführt. 

Als George Gershwin (1898-1937) 
im Jahr 1926 zum zweiten Mal 
nach Paris kam, war er bereits ein 
berühmter Komponist von erfolg-
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George Gershwin

reichen Songs und Broadway-Mu-
sicals. Den großen Durchbruch im 
Bereich der sinfonischen Musik 
hatte ihm 1924 seine Rhapsody in 
Blue beschert. Bei der New Yor-
ker Uraufführung saß der 25jähri-
ge Komponist selbst am Piano, es 
spielte das Paul Whiteman Orches-
tra. Das Klarinettenglissando des 
Anfangs, die fetzigen Jazz-Synko-
pen, die Blue Notes, der treibende 
Rhythmus fanden sofortigen Wider-
hall bei den Zuhörern. Wohl gerade 
weil das Werk in einzelne, mitunter 
kaum verbundene und sehr hetero-
gene Abschnitte zerfällt, zeichnet es 
ein musikalisches Kaleidoskop von 
Nord-Amerika mit seinem »ein-
zigartigen nationalen Elan, seinem 
Blues und seinem großstädtischen 
Wahnsinn« (George Gershwin).   

Seit seinem sechzehnten Lebens-
jahr verdiente George Gershwin 
mit Musik seinen Lebensunterhalt. 
Er begann als Klavierspieler in der 
Tin Pan Alley, jener legendären Stra-
ße in Lower Manhattan / NYC, wo 
ein Musikverlag neben dem ande-
ren lag. Dort spielte Gershwin den 
Kunden die neuesten Schlager vor 
und begann schließlich selbst zu 
komponieren. Allmählich wurden 
seine Songs immer beliebter, er lan-
dete größere Hits (»Swanee« 1919), 
schrieb für Musicals und konnte im-
mer lukrativere Verträge abschlie-
ßen. Gershwins Porgy and Bess 
(1935) ging als erste amerikanische 
Oper in die Kulturgeschichte ein. 
Dennoch hatte er, der nie ein Musik-
studium absolvierte, stets Sorge um 
seine musiktheoretischen und kom-
positorischen Kenntnisse und suchte 
bis zuletzt nach Lehrern, um etwas 
zu lernen. Das bezeugen einige Anek-
doten: Auf seiner letzten Paris-Reise 
im Jahr 1928 erhielt Gershwin eine 
Einladung vom Grand Seigneur der 
modernen französischen Musik, 
Maurice Ravel. Als Ravel sich be-
geistert über Gershwins Spiel zeigt, 
wagt dieser es, ihn zu fragen, ob er 
bei ihm Unterricht nehmen dürfte. 
Berühmt wurde Ravels Antwort: 
»Warum wollen Sie ein zweitrangi-
ger Ravel werden, wo sie doch ein 
erstrangiger Gershwin sind?« Auch 
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Florence Price

wenn sich Leonard Bernstein einmal 
recht abschätzig über die Rhapsody 
äußerte (»Es ist ein Faden aus an-
einander geklebten Abschnitten und 
einem dünnen Teig aus Mehl und 
Wasser – Komponieren ist etwas an-
deres als Melodien zu schreiben«), 
trug er dennoch mit vielen Auffüh-
rungen und einer Einspielung zu ih-
rem Welterfolg bei. 

Florence Price (1887-1953) war die 
erste afroamerikanische Frau, die 
als sinfonische Komponistin aner-
kannt und deren Werk vielfach ge-
spielt wurde – zu einer Zeit in den 
30er Jahren des letzten Jahrhun-
derts, als die Rassentrennung in den 
meisten Staaten der USA noch gül-
tig war. So auch in Little Rock, Ar-
kansas, wo Florence Price als Toch-
ter eines Zahnarztes in begüterten 

Verhältnissen aufwuchs. Nach dem 
High School Examen studierte sie 
am New England Conservatory in 
Boston, das schon lange afroame-
rikanische Studenten akzeptierte. 
Hier erhielt Florence Price eine pro-
funde musikalische Ausbildung mit 
Schwerpunkt auf der europäischen, 
speziell österreichisch-deutschen, 
sinfonischen Musik des 19. Jahr-
hunderts. Als eine der wenigen Stu-
denten schloss sie ihr Studium gleich 
mit zwei Diplomen ab: als Lehrerin 
für Klavier sowie als Solistin für Or-
gel. Ein Umzug nach Chicago brach-
te die kompositorischen Talente von 
Price zu voller Blüte, so dass heute 
etwa 300 Werke vorliegen. Ihre 
Sinfonie Nr. 1 e-Moll wurde 1933 
vom Chicago Symphony Orchestra 
uraufgeführt – als erstes Werk einer 
afroamerikanischen Komponistin. 
Im Jahr darauf erklang das Kla-
vierkonzert in einem Satz bei einem 
Konzert des Women’s Symphony 
Orchestra of Chicago, und in der Re-
zension des Chicago Herald stand: 
»FLORENCE PRICE’S CON-
CERTO BRILLIANT!« Allerdings 
wurde es erst 2009 wiederentdeckt. 
Ganz wie ein typisches Klavierkon-
zert besteht das Werk aus drei Ab-
schnitten, die hier ineinander über-
gehen, ein seit der musikalischen 
Romantik im 19. Jahrhundert ver-
breiteter Kunstgriff. Es beginnt im 
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Leonard Bernstein

Andantino mit einer kurzen Orches-
tereinleitung, auf die eine rauschen-
de Klavierkadenz folgt. Aus kleinen 
thematischen Zellen entwickelt sich 
ein musikalisches Gebilde, dem eine 
nachdenkliche, spiritual-ähnliche 
Melodie zugrunde liegt. Das zweite 
Thema erscheint rhythmisch, ener-
gisch und kurz. Polyrhythmische 
Figuren, Sept-Akkorde und aufstei-
gende Läufe verströmen pianistische 
Bravour, bevor eine Kadenz in den 
zweiten Abschnitt überleitet. Hier 
steht nicht das Klavier, sondern 
eine Solo-Oboe im Vordergrund, 
deren lyrische Linien im Wechsel 
mit Piano und Streichern nach Art 
eines Call-and-Response-Gesangs 
erklingen. Mit den stark synkopier-

ten Rhythmen der Juba (einem von 
versklavten Westafrikanern gepräg-
ten Begriff für einen Plantagentanz, 
bei dem der eigene Körper zum 
Rhythmusinstrument wird, da ih-
nen Trommeln strengstens verbo-
ten waren) lässt Florence Price das 
Klavierkonzert schließlich effektvoll 
ausklingen.

Wie kaum ein anderer trug Leonard 
Bernstein (1918-1990) zum Gedei-
hen einer genuin amerikanischen 
Musiktradition bei. Sein wohl be-
rühmtestes Musical West Side Story 
(1957), ein zeitgenössisches Remake 
auf Shakespeares Romeo und Ju-
lia, setzt den Weg der stilistischen 
Verschmelzung von Elementen aus 
populärer und sinfonischer Musik, 
Jazz, Musical und Oper, Alter und 
Neuer Welt auf originelle Weise fort. 
Die Handlung des Musicals führt in 
die Upper West Side von Manhat-
tan/New York City, wo zwei ver-
feindete Teenager-Gangs kämpfen 
und die Liebe zwischen Tony und 
Maria tragisch endet. Ein besonders 
glanzvolles Beispiel dieser energeti-
schen Musik liefern die Symphonic 
Dances aus der West Side Story, 
in denen Bernstein die aktuellen 
Tanzstile der 50er Jahre des letzten 
Jahrhunderts in orchestrale Hoch-
form versetzt. Auf einen Prolog mit 
fetzigen Bläserriffs zu treibender 
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Herzlichen Dank für die Künstlersträuße

Rhythmik folgt das idyllische Ada-
gio »Somewhere« über die traum-
hafte Möglichkeit von Frieden und 
Liebe. Schon hier erklingt das präg-
nante Maria-Motiv (C-Fis-G) mit 
dem charakteristischen Tritonus-
Intervall. Der Mambo entpuppt sich 
als entfesselter, kompetitiver Tanz 
zwischen der Jets- und der Sharks-
Gang. Im langsamen Cha-cha blüht 
die Liebe zwischen Tony und Ma-
ria auf, gefolgt von »Cool«, einer 
jazzigen Fuge (!) – zu der die Jets 
einen aggressiven Tanz aufführen. 

Schließlich kommen die Anführer 
beider Gangs bei einem dramati-
schen Kampf ums Leben, bevor 
die Musik die utopische Vision des 
»Somewhere« erneut erklingen lässt. 
Leonard Bernsteins Musik erweist 
sich als ein genuines Abbild vom 
melting pot Amerika und setzt den 
einst von George Gershwin, Aaron 
Copland und Florence Price einge-
schlagenen Weg selbstständig fort. 

Babette Kaiserkern 
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Münchner Gasteig, dem Leipziger 
Gewandhaus und der Elbphilhar-
monie Hamburg.
Ihre internationale Karriere begann 
Claire Huangci bereits im Alter von 
neun Jahren mit Konzertauftritten 
und Wettbewerbserfolgen. Sie stu-
dierte am Curtis Institute of Music 
in Philadelphia bei Eleanor Sokoloff 
und Gary Graffman, bevor sie 2007 
für weitere Studien bei Arie Vardi 
an die Hochschule für Musik, The-
ater und Medien Hannover nach 
Deutschland wechselte.
Ihre Diskografie zeugt von ihrer 
künstlerischen Bandbreite: Aufnah-
men von Scarlatti-Sonaten, die mit 
dem Preis der Deutschen Schall-
plattenkritik ausgezeichnet wurden, 
sowie die Gesamteinspielungen der 
Chopin-Nocturnes und der Rach-
maninow-Préludes. Zuletzt legte sie 
mit »Piano Heroines« (2026) ein 
sehr persönliches Solo-Album mit 
Werken von Fanny Hensel, Amy 
Beach, Clara Wieck und Florence 
Price (allesamt auch exzellente Pia-
nistinnen) vor. »Die Realitäten, mit 
denen diese Frauen konfrontiert 
waren, sind für moderne Frauen in 
diesem Bereich kaum vorstellbar.« 
(Claire Huangci)

Die in Hannover lebende ameri-
kanische Pianistin Claire Huangci, 
Gewinnerin des Géza-Anda-Wettbe-
werbs 2018, begeistert ihr Publikum 
immer wieder mit ihrer Virtuosität, 
facettenreichen Erzähltiefe und 
künstlerischen Sensibilität. Mit un-
bändiger Neugier und Vorliebe für 
ungewöhnliches Repertoire beweist 
sie ihre Vielseitigkeit mit einer brei-
ten Palette von Projekten.
In Solorezitals und als Partnerin 
internationaler Orchester wie dem 
Radio-Sinfonieorchester Stuttgart, 
dem Tonhalle-Orchester Zürich, 
dem Radio-Sinfonieorchester Wien, 
dem Mozarteumorchester Salzburg 
und dem China Philharmonic Or-
chestra hat sich Claire Huangci als 
gefragte Künstlerin etabliert. Sie 
konzertierte in Häusern wie der 
Carnegie Hall New York, der Sun-
tory Hall Tokio, dem NCPA Peking, 
der Philharmonie de Paris, dem 

C L A I R E  H UA N G C I
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phonique de Québec wurde er vom 
Conseil québécois de la musique mit 
dem Prix Opus Directeur Artistique 
de l’Année (Künstlerischer Leiter 
des Jahres) ausgezeichnet.
Neben dem sinfonischen Werk wid-
met sich Clemens Schuldt intensiv 
der Oper. Zu seinem Repertoire ge-
hören unter anderem Puccinis La 
Bohème, mit der er an der Opéra 
de Québec debütierte, Mozarts Mit-
ridate, re di Ponto mit The English 
Concert an der Garsington Opera,
Die Zauberflöte am Badischen 
Staatstheater Karlsruhe sowie Così 
fan tutte an der Opera North. Bei 
der Biennale di Venezia dirigierte 
er zudem George Benjamins zeitge-
nössische Oper Written on Skin mit 
dem Orchestra Sinfonica Nazionale 
della RAI.
Clemens Schuldt gewann 2010 den 
renommierten Donatella Flick Diri-
gierwettbewerb in London und war 
ein Jahr lang Assistant Conductor 
des London Symphony Orchest-
ra. In Bremen geboren, studierte er 
zunächst Violine und spielte beim 
Gürzenich-Orchester Köln und bei 
der Deutschen Kammerphilharmo-
nie Bremen. Anschließend absolvier-
te er sein Dirigierstudium in Düssel-
dorf, Wien und Weimar. Heute ist er 
Professor für Dirigieren am Conser-
vatoire de Québec.

C L E M E N S  S C H U L D T

Clemens Schuldt, der sich vor al-
lem durch innovative Programme 
und sein tiefgehendes Repertoire-
verständnis einen Namen gemacht 
hat, ist Musikdirektor des Orchest-
re symphonique de Québec. Sein 
künstlerisches Schaffen ist geprägt 
von der Verbindung zentraler Werke 
des Orchesterrepertoires mit selten 
gespielten Werken und zeitgenössi-
scher Musik. Seit seinem Amtsan-
tritt 2023 setzt er in Québec beson-
dere programmatische Akzente und 
schärft mit innovativen Konzert-
formaten und genreübergreifenden 
Projekten das künstlerische Profil 
des Orchesters. Dazu zählen u.a. 
Konzerte, die Orchestermusik mit 
Flamenco verbinden, die Zusam-
menarbeit mit indigenen Künstlern 
und die beliebte Reihe »Concert 
en Jeans«. Für seine Verdienste als 
Musikdirektor des Orchestre sym-
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Das BSOF nimmt immer wieder 
Uraufführungen ins Programm auf. 
Dabei kooperiert es mit der Berliner 
Universität der Künste, der Berliner 
Musikhochschule »Hanns Eisler« 
und dem Forum Dirigieren.
Mehrfach ausgezeichnet wurde das 
BSOF für seine Education-Arbeit. 
Die Projekte mit Tausenden Kin-
dern und Jugendlichen aus Bran-
denburg und Polen setzten bei der 
kulturellen Bildung und dem inter-
kulturellen Dialog neue Maßstäbe. 
Dabei arbeitet das BSOF mit seinem 
Ehrendirigenten Howard Griffiths, 
der der Education-Arbeit wichtige 
Impulse gab, eng zusammen. Zu-
dem übernimmt das BSOF bei den 
Bayreuther Festspielen seit 2010 die 
musikalische Begleitung der von der 
Kritik gelobten Kinderopern und er-
probt neue Mitmach-Formate.
Mit Beginn der Saison 2026/27 hat 
Felix Mildenberger das Amt des 
Chefdirigenten übernommen. Er 
tritt die Nachfolge von Jörg-Peter 
Weigle an, der von September 2018 
bis zum Ende der Spielzeit 2024/25 
Chefdirigent des BSOF war und mit 
dem Orchester und verschiedenen 
Chören große chorsinfonische Pro-
jekte realisierte. Einige davon wur-
den auch für den Rundfunk und das 
Klassik-Label cpo produziert.

DA S  B R A N D E N B U R G I S C H E 
S TA AT S O R C H E S T E R  F R A N K F U R T

Das Brandenburgische Staatsorches-
ter Frankfurt (BSOF) ist das größte 
Sinfonieorchester Brandenburgs und 
dessen einziges A-Orchester. Es wurde
1995 von der Landesregierung zum 
Staatsorchester erhoben. Seine Ge-
schichte reicht bis ins Jahr 1842 
zurück. Nach der Einheit Deutsch-
lands etablierte es sich als ein weit 
über Brandenburg hinauswirkendes 
Sinfonieorchester. Dies spiegelt sich 
in der regen Gastspieltätigkeit wider, 
die dieses Orchester bisher zu Kon-
zertreisen quer durch Deutschland 
und Europa, wiederholt nach Japan 
und nach China führte. In Potsdam, 
wo das BSOF unter anderem mit 
dem Nikolaisaal kooperiert, ist es 
ebenso regelmäßig zu erleben wie 
bei den wichtigsten Klassikfestivals 
in Brandenburg. Dutzende, teils 
ausgezeichnete CD-Einspielungen 
und Rundfunkaufnahmen mit dem 
Deutschlandfunk und dem rbb un-
terstreichen die Qualität dieses Or-
chesters. Stars der Klassik-Szene 
sind regelmäßig Gast des BSOF, das 
u.a. mit Anastasia Kobekina, Simo-
ne Kermes, Sharon Kam, Ivo Pogo-
relich, Daniel Hope, Mstislaw Ros-
tropowitsch, Katharine Mehrling, 
Martin Helmchen, Alban Gerhardt, 
Markus Stenz und den bekannten 
Schauspielern Martina Gedeck und 
Jörg Hartmann zusammenarbeiten 
durfte.
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