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Gerlint Böttcher Dr. Manja Schüle
Liebe Konzertbesucher,
international gefeierte Musiker und ganz junge Künstler, die 
am Beginn einer vielversprechenden Karriere stehen, Solisten, 
Ensembles, Kammerorchester – die Liste der Schlosskonzer-
te-Künstler ist mittlerweile bunt und vielfältig.

In diesem Jahr feiern wir nach der langen entbehrungsrei-
chen Coronazeit das Beethoven-Jubiläum mit ausgesuchten 
Meisterwerken und sogar Kuriositäten nach. Wussten Sie, dass 
Beethoven z. B. ein „Duett mit zwei obligaten Augengläsern“ 
geschrieben hat?
Schon mehrfach wurde das Südwestdeutsche Kammerorches-
ter Pforzheim mit Timo Handschuh in Königs Wusterhausen 
bejubelt. Wir gehen auf musikalische Reise durch „Romanti-
sche Welten“. Ein Höhepunkt wird das 2. Klavierkonzert des 
20-jährigen Chopin sein, das von viel Poesie und einem großen 
Reichtum an Harmonien und Farben geprägt ist.
Mit „Back to Beethoven“ präsentieren Yury Revich (Violine) und 
Fiorenzo Pascalucci (Klavier) Meilensteine des Violinrepertoires. 
Spätestens seit seiner Auszeichnung mit dem ECHO Klassik 
Award „Newcomer des Jahres 2016“ ist der junge Geiger ein 
weltweit gefragter Künstler. 

Durch eine Kooperation mit dem Deutschen Musikrat fördern 
die Schlosskonzerte junge hochbegabte Musikerinnen und 
Musiker. Mit dem temperamentvollen Damenquartett Marsyas 
Baroque haben wir erstmals preisgekrönte Spezialisten für Alte 
Musik zu Gast. Das Ensemble spielt auf historischen Instrumen-
ten und ist Stipendiat des Deutschen Musikwettbewerbs. 
Statt sich wie üblich einen Pianisten für ein Klaviertrio zu suchen, 
haben sie sich mit zweien zusammengetan: Cello-Jungstar 
Raphaela Gromes und Multi-Instrumentalist Sergey Malov mu-
sizieren mit dem Klavierduo Yaara Tal und Andreas Groethuysen 
große sinfonische Werke in kammermusikalischer Besetzung. 
Und würdevoller als mit Beethovens 5. Sinfonie kann man das 
nachgeholte Jubiläumsjahr kaum beschließen.

Besonderer Dank gilt dem Landkreis Dahme-Spreewald, der 
Stiftung der Mittelbrandenburgischen Sparkasse Potsdam, 
der GVL und allen Sponsoren, Partnern und ehrenamtlichen 
Helfern. Nur mit ihrer Hilfe können wir durch moderate Eintritts-
preise einem breiten Publikum Konzerterlebnisse mit Künstlern 
von Weltrang bieten.

Lassen Sie sich verzaubern!

Gerlint Böttcher
Künstlerische Leiterin der Schlosskonzerte Königs Wusterhausen

www.gerlintboettcher.de

Liebe Musikliebhaberinnen und Musikliebhaber,
das Festival Schlosskonzerte Königs Wusterhausen ist eine feste 
Größe im Kulturkalender unseres Landes. Bereits zum 8. Mal 
jährt sich die wunderbare Musikreihe.

Im Herbst 2021 erwartet Sie an vier Konzertabenden ein 
spannendes und facettenreiches Programm. Als neue Schirm-
herrin begeistert mich das Konzept des Festivals: Hochkarätige, 
international renommierte Künstlerinnen und Künstler erwecken 
bekannte Werke klassischer Musik zu neuem Leben! Unter 
Ihnen sind junge, sehr talentierte Musikerinnen und Musiker, 
die am Anfang ihrer Laufbahn stehen und ihr Publikum mit der 
Klangvielfalt der klassischen Musikwelt begeistern.

Mit der Konzertreihe beweist sich Brandenburgs Ruf als Fes-
tival-Land. Hier kommen Musikliebhaber aller Genres auf ihre 
Kosten. Die Schlosskonzerte Königs Wusterhausen bereichern 
unsere Kulturlandschaft. In diesem Jahr stehen viele Veran-
staltungen im Zeichen des 250. Geburtstages von Ludwig van 
Beethoven. Der große Musikvirtuose konnte 2020 zu seinem 
Jubiläum coronabedingt nicht ausreichend gewürdigt werden. 
Die beliebten Schlosskonzerte präsentieren die Werke des wohl 

größten Komponisten emotional, komplex und modern.
 
Wenn Sie im Herbst den Konzerten im Kavalierhaus der könig-
lich-preußischen Sommerresidenz lauschen, dann sollten Sie 
Ihren Besuch mit einer Führung durch das Schloss Königs Wust-
erhausen verbinden. Denn neben Konzerten mit hochbegabten 
Künstlern bietet das Festival ausgewählte Schlossführungen an.
 
Ludwig van Beethoven wird das Zitat zugeschrieben: „Der 
Mensch besitzt nichts Edleres und Kostbareres als die Zeit.“ Die 
Zeit mit dem Genuss klassischer Musik auf höchstem Niveau zu 
verbringen, ist sicher eine der schönsten Möglichkeiten, seine 
Zeit zu verbringen. Lassen Sie sich begeistern von der Musik 
und dem besonderen Ambiente der Schlosskonzerte!

Dr. Manja Schüle
Ministerin für Wissenschaft, Forschung und Kultur des Landes Brandenburg

Schirmherrin der Schlosskonzerte Königs Wusterhausen 2021

© Karoline Wolf

© Peter Adamik
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Eröffnungskonzert am
Samstag, 4. September 2021 um 20.00 Uhr

Guillaume Lekeu	 Adagio op. 3
(1870 – 1894)

Frédéric Chopin	 Konzert für Klavier und Orchester Nr. 2 f-Moll op. 21
(1810 – 1849)	 in der Fassung für Streichorchester
	 Maestoso
	 Larghetto
	 Allegro vivace

	 – Pause –

Camille Saint-Saëns	 Streichquartett Nr. 2 G-Dur op. 153 (in der Fassung für 
(1835 – 1921)	 Orchester von Timo Handschuh)
	 Allegro animato 
	 Adagio - Andantino
	 Interlude: Allegretto con moto

Gerlint Böttcher
Emotional und intensiv, so lässt sich ihr Spiel treffend charak-
terisieren. Mit „ungeheurer Ausstrahlungskraft und Brillanz“ 
(Westfalenpost) und „einer Empathie, die am Innersten rührt“ 
(Märkische Allgemeine) fasziniert Gerlint Böttcher ihr Publikum 
in Europa, Asien, Amerika und im Nahen Osten. 
Sie konzertiert als Solistin renommierter Orchester wie des 
Konzerthausorchesters Berlin, der Berliner Symphoniker, des 
Philharmonischen Orchesters Ryazan/Russland, des Philhar-
monischen Staatsorchesters Halle und des Brandenburgischen 
Staatsorchesters Frankfurt/Oder unter Dirigenten wie Sergey 
Oselkow, Heribert Beissel, Timo Handschuh und Nicholas 
Milton. Die Pianistin ist bei wichtigen Festivals zu erleben; in Ko-
operation mit den Bayreuther Festspielen wurde sie wiederholt 
ins Haus Wahnfried nach Bayreuth eingeladen. Kompositionen, 
die sie uraufführte, wurden ihr von erstklassigen Komponisten 
„in die Finger“ geschrieben.

Die Pianistin spielte sechs von der Presse hochgelobte CDs ein. 
2021 erschien ihr neues Album mit dem Südwestdeutschen 
Kammerorchester Pforzheim bei Hänssler Classic, das auch eine 
Weltersteinspielung der Werke Günther Kasseckerts enthält. In 
Zusammenarbeit mit dem MDR machte sie mit einer vielbe-
achteten Ersteinspielung die Rhapsodien des tschechischen 
Komponisten Jan Vaclav Voříšek der Öffentlichkeit zugänglich 
und gilt seitdem als Voříšek-Interpretin, die mit „blitzender Virtu-
osität den Rhapsodien einen unvergleichlichen Zauber verleiht“. 
Weitere CDs mit Solowerken von Liszt, Mendelssohn, Ravel, 
Prokofjew und Schubert sind u. a. bei ars musici erschienen. 

Weitere Höhepunkte waren Auftritte beim ersten „Deutsch-Rus-
sischen PianoArtFestival“ in Ryazan/Russland im Rahmen 
des Deutschlandjahres 2012/13 unter der Federführung des 
Goethe-Instituts. Sie sorgte für das musikalische Programm 
des TakeOff Award im Holiday Inn Berlin Airport, gestaltete 
musikalisch eine Lesung mit Iris Berben und die Vorstellung der 
Angela-Merkel-Biografie „Die Zauderkünstlerin“ von Nicolaus 
Blome in Berlin. Gerlint Böttcher übernahm die musikalische 
Gestaltung der Verleihung des Europapreises der Deutschen 

Gesellschaft e. V. an Hans-Dietrich Genscher aus Anlass des
20. Jahrestages des Falls der Berliner Mauer. 

Gerlint Böttcher gibt Meisterkurse und ist gefragte Jurorin 
internationaler Klavierwettbewerbe, z. B. des „Internationalen 
Mendelssohn Piano Competition 2018“ in China. 

Mit dem Konzertexamen „mit Auszeichnung“ beendete sie ihr 
Studium an der Berliner Musikhochschule „Hanns Eisler“ bei 
Renate Schorler. Nachhaltig geprägt wurde sie unter anderem 
durch die Professoren Georg Sava und Bernard Ringeissen. 
Sie ist Preisträgerin mehrerer internationaler Wettbewerbe und 
gewann den „Internationalen Kammermusikwettbewerb Isola di 
Capri“ in Italien. Gefördert wurde sie durch die Gotthard-Schier-
se-Stiftung in Berlin und durch Kulturstipendien des Landes 
Brandenburg.
Eines der Herzensprojekte von Gerlint Böttcher ist das Festival 
Schlosskonzerte Königs Wusterhausen, das sie 2014 ins Leben 
gerufen hat und leitet. Die Pianistin lehrt an der Berliner Hoch-
schule für Musik „Hanns Eisler“.

www.gerlintboettcher.de

© Peter Adamik

Großer Saal der Fachhochschule für Finanzen

Gerlint Böttcher – Klavier
Südwestdeutsches Kammerorchester Pforzheim
Timo Handschuh – Leitung



8

Timo Handschuh
Timo Handschuh, in Lahr im Schwarzwald geboren, war von 
2011 bis 2021 Generalmusikdirektor am Theater Ulm. Ausge-
bildet an der renommierten Staatsoper Stuttgart, durchlief er 
dort alle Stationen vom Korrepetitor bis zum Kapellmeister und 
Assistenten des damaligen GMD Manfred Honeck.

Bis heute ist Timo Handschuh dem Haus verbunden und leitete 
in über 120 Vorstellungen große Opern wie Der Freischütz, Aida, 
Madama Butterfly, Lohengrin, Eugen Onegin und Der Rosen-
kavalier. Er steht darüber hinaus am Pult namhafter deutscher 
Sinfonie- und Kammerorchester.

Seine Liebe zur sakralen Musik erfuhr ihre Initialzündung im 
Orgel- und Kirchenmusikstudium, welches Timo Handschuh 
mit dem A-Examen bei Ludger Lohmann abschloss. Im Ulmer 

Münster brachte er ab dem Jahr 2014 einen vielbeachteten 
Bruckner-Zyklus mit den späten Sinfonien des Wiener Meisters 
heraus und dirigierte das Philharmonische Orchester in Abonne-
ment- und Sonderkonzerten mit großer sinfonischer Literatur. 

Timo Handschuh ist ebenso auf dem Gebiet der Kammermusik 
aktiv tätig und war in seiner Zeit als Chefdirigent und Künst-
lerischer Leiter des Südwestdeutschen Kammerorchesters 
Pforzheim (2013-2019) mit acht CD-Neuproduktionen, u. a. mit 
Ersteinspielungen, präsent. Zu nennen sind hier die Flöten-
konzerte von August Eberhard Müller, seit 1794 als Flötist im 
Gewandhausorchester Leipzig tätig.

Am Theater Ulm leitete Timo Handschuh bis zur erzwungenen 
Corona-Pause die Neuproduktionen Fidelio von Ludwig van 
Beethoven, Kalmáns Czardasfürstin, Mozarts Zauberflöte sowie 
Rossinis Barbiere di Siviglia. Ein letztes Konzert zu Ehren Beet-
hovens konnte im Oktober 2020 noch vor ausverkauftem Haus 
realisiert werden.

Quelle: www.swdko-pforzheim.de

© Regine Landauer
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Südwestdeutsches Kammerorchester Pforzheim
Ein frischer und packender musikalischer Zugriff und stilistische 
Vielfalt von der Alten bis zur Neuen Musik sind die Erkennungs-
zeichen des Südwestdeutschen Kammerorchesters Pforzheim. 
Das in der Basis mit vierzehn Musikern aus sieben Nationen 
besetzte Ensemble ist eines der ganz wenigen „Full-time“-Kam-
merorchester: So wird eine außergewöhnliche Homogenität und 
Flexibilität des Klangbildes möglich, die auch in größerer Be-
setzung mit Bläsern und weiteren Streichern aus einem festen 
Musikerstamm erhalten bleibt.

Gegründet wurde das Südwestdeutsche Kammerorchester im 
Jahr 1950 von dem Hindemith-Schüler Friedrich Tilegant. Rasch 
fand das Ensemble internationale Anerkennung: Man sprach 
vom „Tilegant-Sound“, der bei den Festspielen in Salzburg, Lu-
zern und Leipzig und auf weltweiten Konzertreisen zu hören war. 
Maurice Andre, Dietrich Fischer-Dieskau, Frans Brüggen und 
Yehudi Menuhin waren nur einige der musikalischen Größen, mit 
denen das „Südwestdeutsche“ zusammenarbeitete. Nach der 
Tilegant-Ära wurde das Orchester vor allem durch Paul Angerer, 
Vladislav Czarnecki, Sebastian Tewinkel und Timo Handschuh 
geprägt. Mit Beginn der Konzertsaison 2019/20 übernahm der 
britische Dirigent Douglas Bostock die künstlerische Leitung 
und prägt und entwickelt seither Klang, Stilistik und Program-
matik des Ensembles weiter.

Auf seinem Erfolgsweg hat das Südwestdeutsche Kammeror-
chester neben etlichen Rundfunkaufnahmen etwa 300 Schall-
platten und CDs eingespielt, von denen eine ganze Reihe mit 
internationalen Preisen ausgezeichnet wurden. Zahlreiche Ur-
aufführungen (Jean Francaix, Harald Genzmer, Enjott Schneider, 
Mike Svoboda) belegen seine Kompetenz auch für die zeitge-
nössische Musik. 

Auch in jüngerer Zeit musizierte das Kammerorchester mit 
international bekannten Solisten wie Nigel Kennedy, Andrea 
Bocelli, Mischa Maisky, Cyprien Katsaris, Christian Tetzlaff oder 
Lars Vogt und war in ganz Europa (Festival Prager Frühling, 
Schleswig-Holstein-Musikfestival, Schwetzinger Festspiele, 

Festival Euro Mediterraneo Rom, OsterKlang Wien, Sala Verdi 
Mailand, Auditorio Nacional Madrid, Berliner Philharmonie), in 
den USA und in Japan zu Gast. Daneben erweiterte es seine 
Bandbreite durch neue Programmideen und Projekte in den 
Bereichen Weltmusik (Giora Feidman), Jazz (Nigel Kennedy, 
Sebastian Studnitzky), Crossover (Fools Garden), Musik und 
Literatur (Iris Berben, Senta Berger, Hannelore Hoger), Kabarett 
(Lars Reichow), Oper (Manfred Honeck), Tanz (Nina Corti, Bettina 
Castano) und Figurentheater.

Quelle: www.swdko-pforzheim.de

© Wolfgang Schmidt
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Romantische Welten
Lekeu
Guillaume Lekeu, aus dem belgischen Wallonien stammender 
spätromantischer Komponist, ist vor allem deshalb kaum be-
kannt, weil er durch seinen frühen Tod – er starb mit 24 Jahren 
an Typhus – nur wenig Gelegenheit hatte, sein unbestreitbares 
musikalisches Genie zu großer Blüte zu führen und ein einiger-
maßen ausreichendes Oeuvre zu hinterlassen, an dem er von 
der Nachwelt erkannt werden könnte. 
Zunächst schien er den Weg vieler sehr begabter junger
Musiker zu gehen: 
Als Lekeu neun Jahre alt war, zog seine Familie vom belgischen 
Heusy ins französische Poitiers, wo er umfangreichen Musik-
unterricht erhielt in Geige, Klavier, Cello und Komposition. Mit 18 
Jahren zog es ihn zu weiteren Studien nach Paris. 
Musikalisch galt zu diesem Zeitpunkt seine große Liebe einmal 
Beethoven, dessen späte Streichquartette er im Jahr davor 
kennengelernt hatte und zum anderen Richard Wagner, von 
dessen Opern er sich im Herbst 1889 einige in Bayreuth anhörte. 
Ebenfalls 1889 nahm Lekeu Kontrapunkt- und Fugen-Studien 
bei César Franck auf, doch wurden die viel zu früh beendet 
durch Francks eher überraschenden Tod im November 1890. 
Vincent d’Indy nahm sich an Francks Stelle Lekeus an und 
förderte ihn sehr. Auf d‘Indys Veranlassung reichte Lekeu eine 
Kantate ‚Andromède‘ bei dem großen Wettbewerb um die Sti-
pendien des belgischen „Prix de Rome“ ein und wurde mit dem 
2. Hauptpreis gekürt. Diese Kantate nun wieder machte bei einer 
Aufführung in Brüssel auf den großen Geiger Eugène Ysaÿe sol-
chen Eindruck, dass er bei Lekeu eine Violinsonate bestellte, die 
nun ihrerseits Lekeus berühmtestes Werk werden sollte – kein 
Wunder bei dem Paten! 

Ysaÿe hielt auch weiterhin seine Hand über Lekeu und dirigierte 
wenige Monate nach der Uraufführung „seiner“ Sonate 1893 
die Uraufführung von Lekeus ‚Fantaisie sur deux airs populaires 
angevins‘. Die Werke, die Lekeu daraufhin noch zur Neukompo-
sition oder Überarbeitung in Angriff nahm – ein Klavierquartett 
und eine Cellosonate - konnte er nicht mehr vollenden – Krank-
heit und Tod rissen ihn mitten aus seinem kurzen künstlerischen 

Höhenflug. Immerhin: D’Indy erwies seinem Schüler posthum 
noch die Ehre und vollendete diese beiden Werke in seinem 
Namen.

Das Adagio, das heute auf dem Programm steht, entstand noch 
vor Lekeus Pariser Studien, unmittelbar nach seiner für ihn 
bahnbrechenden Begegnung mit Beethovens Quartetten, über 
die er schrieb: „Beethoven hat uns gezeigt, dass etwas anderes 
aus dem Streichquartett gemacht werden muss als ein perfek-
tes Werk in regelmäßiger Form wie Haydn und Mozart. Er schuf 
eine zutiefst originelle Konzeption des Quartetts, doch auch 
ich werde etwas tief Persönliches schaffen.“ Tief persönlich und 
von großer Emotion, das ist dieses einsätzige Werk in der Tat. 
Lekeu ließ sich darin von den Worten Christi vor seiner Gefan-
gennahme im Garten Gethsemane („Meine Seele ist betrübt bis 
in den Tod.“) inspirieren zu schwelgerischen Klängen, zu purer 
Leidenschaft, die sich keinem Formgesetz beugen will – auch 
keinem metrischen: Durch viele Taktwechsel bis hin zum eher 
ungewöhnlichen 5/4-Takt wird förmlich alles Gefühl für Raum 
und Zeit aufgelöst. Tauchen Sie also ein in die grenzenlosen, 
verzauberten Klangwelten dieses meisterlichen Jugendwerkes, 
das heute in einer üppigeren Orchesterfassung erklingt.
 
Chopin
Auch Frédéric Chopin gehört zu denen, deren Schaffenszeit 
zu kurz bemessen war. Auch er machte in Frankreich Karriere 
– als ein ganz außergewöhnlicher Klavierspieler und –kom-
ponist, blieb aber immer der Musik seiner „Erstheimat“ Polen 
verbunden. Als Sohn eines französischen Vaters, der zunächst 
als Hauslehrer adeliger Familien nach Polen kam und einer pol-
nischen Mutter, wuchs er dort in gutbürgerlichen bis adeligen, 
gebildeten Verhältnissen auf und erhielt eine sehr fundierte 
allgemeine und musikalische Ausbildung. Die originär polnische 
Musik, die sich in ungezählten Tanzformen in seinem Schaf-
fen wiederfindet, muss er quasi nebenher aufgesogen haben 
– wirkliche Anhaltspunkte dafür, dass er sich besonders mit 
der Musiktradition Polens befasst haben könnte, gibt es nicht. 
Fakt bleibt aber, dass Chopin sich diese Folklore in geradezu 
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einzigartiger Weise zu eigen gemacht hatte und in bis dato nie 
gekannter Weise in der Lage war, folkloristische Elemente in 
allerfeinste Poesie umzuwandeln.
Zunächst war er also ein aufstrebender junger polnischer 
Pianist, der sich in den Jahren 1828 und 1829 auf Reisen durch 
Europa begab, um sich in der großen musikalischen Welt umzu-
sehen und zu erproben. In der Musikhochburg Wien immerhin 
führte er 1829 mit großem Erfolg seine Variationen für Klavier 
und Orchester auf. Nun wusste er, wie Virtuosentum auszuse-
hen hatte und machte sich, kaum dass er zurück in Warschau 
war, daran, sich dieser Aufgabe zu stellen. Er gab zahlreiche 
Konzerte in Salons und schließlich – auf allgemeine Nachfrage 
hin – auch zwei große Konzerte mit Orchester, in deren erstem 
er sein f-Moll-, im zweiten sein e-Moll-Klavierkonzert aufführte. 
In Warschau stieß er nun nicht auf die gleiche Resonanz wie in 
Wien und wurde sich schnell der Tatsache bewusst, dass der 
landläufige Weg eines Pianisten und Klavierkomponisten für 
ihn nicht der richtige sein würde. Ab 1830 machte er Paris zu 
seiner Heimat und schuf dort einen ganz neuen Musikstil für das 
Klavier - und eine neue Form des Klaviervirtuosen für sich. Fort-
an sollten vor allem Kompositionen für Klavier solo sein Oeuvre 
bestimmen.
Die beiden Klavierkonzerte blieben also frühe Versuche eines 
Noch-Teenagers. Sie sind beide sehr ähnlich angelegt als Virtu-
osenkonzerte, in denen nicht das Wechselspiel zwischen Klavier 
und Orchester von vorrangiger Bedeutung ist, sondern einzig 
das Klavier auf orchestralem Untergrund brilliert. 
Das Konzert in f-Moll entstand 1829. Der spätere Chopin zeich-
net sich darin vor allem im Mittelsatz ab: Hier zeigt Chopin seine 
unvergleichliche Kunst, im wahrsten Sinne des Wortes „intime“ 
Musik zu schreiben. Und auch der Hintergedanke zu diesem 
langsamen Satz ist intim: „Ich habe schon, vielleicht zu meinem 
Unglück, mein Ideal [die Sängerin Konstantia Gladkowska], dem 
ich treu diene, obwohl ich schon seit einem halben Jahr nicht 
mit ihm gesprochen habe, von dem ich träume, zu dessen Ge-
denken das Adagio in meinem Konzert entstanden ist.“ (Chopin)
Die ausladenden Außensätze des f-Moll-Konzertes liefern für 
dieses Adagio die klangvolle Hülle. Der erste Satz in f-Moll 

richtet gleichsam die Grundfarbe des Konzertes ein, die – wie-
wohl beide nachfolgenden Sätze ganz oder teilweise in Dur 
geschrieben sind – eher in dunklerem Moll zu liegen scheint. Im 
Schlusssatz komponiert Chopin eine mitreißende Mazurka, die 
sich erst gegen Ende in strahlendes Dur wandelt.

Saint-Saëns
Neben diesen beiden Jugendwerken bildet das G-Dur-Streich-
quartett von Camille Saint-Saëns, das heute in der Streichor-
chesterfassung von Timo Handschuh erklingt, einen besonde-
ren Gegenpol. Erstens ist es - komponiert 1919 - das Werk eines 
sehr erfahrenen, 84-jährigen Komponisten, zweitens ist es zur 
Zeit seiner Entstehung bereits ein sehr bewusster Anachronis-
mus – oder sollte man sagen, der Rückblick eines sehr reifen 
Künstlers auf etliche Epochen der Musikgeschichte…? Barock ist 
die Satzzahl dieses Quartettes, die - wie die Sinfonia oder das 
Konzert der Barockzeit – Drei lautet. Im ersten Satz stellt sich 
Saint-Saëns in Harmonie und Melodik an die Seite Haydns und 
Mozarts und belegt so nebenher, dass er viel alte Musik kennt 
(wer mag, kann vielleicht den einen oder anderen Anklang 
entdecken) und auch, dass er trefflich in der Kunst klassisch 
motivischer Arbeit und des alten Kontrapunktes bewandert ist. 
Im langsamen Satz besinnt sich Saint-Saëns auf die Zeit, in der 
er sich befindet und verbindet fast-Klassisches mit modalen 
Klängen, wie sie seine späten Zeitgenossen Ravel oder Débussy 
gebraucht hätten – es entsteht ein neoklassizistisches Gebilde 
mit diversen weiteren Verknüpfungen bis hin zu Wagner und 
dem späten Beethoven: Lekeu hätte vermutlich seine Freude 
gehabt! Und im dritten Satz schiebt Saint-Saëns 
durch eine Andante-Einleitung fast noch einen etwas beweg-
teren weiteren Mittelsatz ein, bevor er sich rhythmisch und 
harmonisch agil und souverän mittels unvermittelter Figuratio-
nen,  klanglicher Kapriolen, fugierter Abschnitte und mehr in ein 
außerordentlich lebensfrohes Rondo stürzt, das wieder eher in 
Richtung Klassik schielt.

Ruth M. Seiler

Romantische Welten
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Konzert am Samstag, 18. September 2021
um 20.00 Uhr

Programm „L‘Apothéose de Corelli“

Arcangelo Corelli	 aus: Sonata in D-Dur (orig. E-Dur) op. 4/6
(1653 – 1713)	 Allemanda Allegro - Giga Allegro 

Georg Philipp Telemann	 Sonata in d-Moll (orig. h-Moll) TWV 42:h3
(1681 – 1767)	 aus: VI Sonates en trio, les Corellizantes, pour les Violons, Flutes et Basse
	 Grave - Vivace - Adagio e staccato - Allegro assai - Soave - Presto

François Couperin	 aus: Le Parnasse ou L‘Apothéose de Corelli, Grande Sonade en Trio
(1668 – 1733)	 Corelli au piéd du parnasse prie les muses de le recevoir parmi elles - Corelli charméde la bonne 	
	 réception qu‘on lui fait au Parnasse, en marque sa joye.Il continuëavec ceux qui l‘accompagnent - 	
	 Corelli buvant àla source d‘hypocrêne. Sa troupe continuë - Entouziasme de Corelli causépar les 		
	 eaux d‘Hypocrêne - Corelli aprés son enthouziasme s‘endort; et sa troipe jouêle sommeil suivant

Johann Sebastian Bach	 Fuge über ein Thema von Corelli in h-Moll BWV 579
(1685 – 1750) 

François Couperin	 aus: Le Parnasse ou L‘Apothéose de Corelli, Grande Sonade en Trio
	 Les Muses reveillent Corelli, et le placent auprês d‘Apollon - Remerci-ment de Corelli

Arcangelo Corelli	 aus: Sonata in C-Dur, op. 3/8
	 Largo

Großer Saal der Fachhochschule für Finanzen

Marsyas Baroque
Paula Pinn – Blockflöte 
María Carrasco Gil – Barockvioline 
Konstanze Waidosch – Barockcello 
Sara Johnson Huidobro – Cembalo

Johann Christian Schickhardt	 Sonata IX in F-Dur (Bearbeitung eines Concerto grosso von Corelli, op. 6)
(1682 – 1762)	 Allegro - Andante Largo - Allegro

	 - Pause -

Arcangelo Corelli	 Pasticcio Sonata (aus op. 5 und op. 2)
	 aus: Sonata op. 5/1 für Violine und b.c.
	 Grave - Allegro - Adagio - Grave - Allegro - Adagio
	
	 aus: Sonata op. 5/11 f. Blockflöte und b.c.
	 Allegro 
	
	 aus: Sonata op. 5/5 f. Violoncello und b.c.
	 Adagio
	
	 aus: Sonata op. 5/9 für Cembalo solo Giga
	 Allegro 
	
	 Sonata op. 2/12
	 Ciacona

Antonio Vivaldi	 „La Follia“ aus RV 63 und op. 5/12 in g-Moll
(1678 – 1748) 
& Arcangelo Corelli
(1653 – 1713)

Die BAKJK ist ein Projekt des Deutschen Musikrats.
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Marsyas Baroque
„Perfektion und Harmonie im Zusammenspiel: 
Erzählend, ergreifend, berührend.“
Maurice Steger

Das Ensemble für Alte Musik Marsyas Baroque wurde 2018 
nach einer musikalischen Zusammenarbeit bei dem Festival für 
Alte Musik Trigonale (Österreich) gegründet.

Beim Deutschen Musikwettbewerb 2019 wurde das Ensemble 
mit einem Stipendium, verbunden mit der Aufnahme in die Bun-
desauswahl Konzerte Junger Künstler, sowie mit dem Sonder-
preis Alte Musik der Ensemble Akademie Freiburg ausgezeich-

net. Ebenfalls 2019 erlangte das Ensemble den ersten Preis des 
20. Biagio-Marini-Wettbewerbs in Neuburg an der Donau. 
Mit seinem breiten Repertoire an virtuosen Werken des

17. und 18. Jahrhunderts ist Marsyas 
Baroque in Österreich, Deutschland 
und in den Niederlanden aufgetre-
ten. Weiterhin wurde das Ensemble 
2019 vom Fringe Festival for Early 
Music Utrecht sowie vom Fringe 
Festival Musica Antiqua Brugge 
eingeladen.

Das Ensemble wurde von renom-
mierten Musikern wie Shunske 
Sato, Peter Trefflinger, Michael Fürst 
und Mieneke van der Velden unter-
richtet. 

Die vier Musikerinnen bereichern 
ihre Konzertprogramme gerne mit 
Rezitationen oder zeitgenössischer 
Musik und lassen durch ihre leb-
hafte und spontane Kommunikation 
auf der Bühne die Musik in jedem 
Moment neu entstehen. Mit seinen 
Kinderprogrammen möchte das 
Ensemble auch junges Publikum 
für Alte Musik begeistern. 

Die Mitglieder von Marsyas Bar-
oque studierten bei Veronika Skuplik, Dorothee Oberlinger, 
Maurice Steger, Silvia Márquez, Carsten Lohff, Viola de Hoog 
und Hille Perl und musizierten in Orchestern wie dem European 
Union Baroque Orchestra, Weser Renaissance, Montis Regalis 
und anderen.

www.marsyasbaroque.com

© Foppe Schut
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L’apothéose de Corelli
Bei manchen Namen fragt man sich: Haben die Eltern des Na-
mensträgers geahnt, was für ein Kind ihnen da beschieden war? 
Ganz bestimmt ist diese Frage berechtigt im Falle von Arcange-
lo Corelli, der am 17. Februar 1653 das Licht der Welt erblickte. 
Arcangelo – Erzengel wurde er genannt – und ja, natürlich lag 
das nahe, denn Corellis Vater, der die Geburt seines fünften Kin-
des gar nicht mehr erleben sollte, weil er im Januar 1653 bereits 
starb, hieß genauso. Doch davon abgesehen machte der Sohn 
Corelli seinem besonderen Namen im weiteren Verlauf seines 
sechzigjährigen Lebens soviel besondere Ehre, dass ein Gedan-
ke über entsprechende Vorherbestimmung erlaubt sein mag. 
„Unser“ Arcangelo Corelli schwebte wirklich segensreich und 
richtungsweisend wie ein Erzengel der Musik über seinem 
Zeitalter: Er wurde nicht nur zum Star der barocken Instru-
mentalmusik, sondern entwickelte auch das Klangspektrum 
seines Instrumentes, der Geige, entscheidend weiter (man 
sagt, Stradivari habe sich durch Corellis Spiel beim Bau seiner 
epochalen Instrumente inspirieren lassen); er war verantwortlich 
für den Siegeszug, der der Triosonate im 17. und 18. Jahrhundert 
beschieden war und setzte formale Maßstäbe für die barocke 
Instrumentalkomposition schlechthin. Daneben komponierte er 
mit seinen Violinsonaten Werke, die bis weit ins 19. Jahrhundert 
als Standardrepertoire für jeden angehenden Violinisten galten …
und das will schon etwas heißen, schließlich ist das romantische 
Zeitalter nicht gerade dafür bekannt, dass es sich freiwillig mit 
Barockmusik schmückte. Und schließlich und endlich: Corelli 
war akribisch darauf bedacht, seine Werke – bestens redigiert 
– zu veröffentlichen und in ganz Europa zu verbreiten, was zur 
Folge hatte, dass die italienische Musik durch seine Kompositio-
nen eine besondere Vormachtstellung einnehmen konnte – und 
alle folgenden italienischen Komponisten davon dankbar zehren 
durften!
Aber der Reihe nach: Corelli wuchs also als Halbwaisenkind auf 
und wurde – so jedenfalls heißt es (die Quellenlage zu Corellis 
Leben ist nicht eben üppig) – von einem Priester im nahegele-
genen Faenza musikalisch unterrichtet. Im Alter von 13 Jahren 
wurde Corelli nach Bologna geschickt, wo er hochkarätigen 
Violinunterricht erhielt. Bologna war damals musikalisch ge-

sehen beileibe keine „normale“ italienische Stadt: Seit 1615 gab 
es immer wieder eine musikalische Academie von Qualität, 
1666 gründete dann – darauf aufbauend - Graf Vincenzo Maria 
Carrati die bis heute berühmte Accademia Filarmonica de 
Bologna, stattete sie mit monetärer Unabhängigkeit und den 
nötigen Räumlichkeiten im Palast seiner Familie aus und legte 
damit den Grundstein für eine Institution, die über Jahrhunderte 
hinweg die besten Musiker Europas in der einen oder anderen 
Weise an sich binden sollte. Corelli war 17 Jahre, als er die stren-
ge Aufnahmeprüfung in die Accademia bestand. Einem jungen 
Musiker seiner Qualität gab die Zugehörigkeit zu dieser Accade-
mia nicht nur viel Möglichkeit der Weiterbildung, sondern auch 
ein gerüttelt Maß an Vorschusslorbeeren, die seiner Karriere auf 
jeden Fall (sehr berechtigt) zuträglich waren. 
Wann Corelli Bologna verließ, ist nicht belegt. Es gibt unbestä-
tigte Vermutungen über etwaige Europareisen und Konzert-
auftritte in Paris, bis Corelli 1675 erstmalig in Rom als Geiger 
verschiedener geistlicher Ensembles erwähnt wird. In Rom 
avancierte er schnell zu einem führenden Künstler, der in Diens-
ten verschiedener wichtiger geistlicher Herren stand und etliche 
Jahre auch für die schwedische Königin Christina, die nach ihrer 
Abdankung und Konversion in Rom lebte, spielte und kom-
ponierte. Seine wichtigsten Dienstherren waren die Kardinäle 
Pamphili und nach 1690 Kardinal Ottoboni. Corelli wohnte sogar 
– zusammen mit seinem Schüler und mutmaßlichen Lebensge-
fährten Matteo Fornari – in den Kardinalspalästen, und Kardi-
nal Ottoboni, der dem großen Musiker auch freundschaftlich 
verbunden war, holte nicht nur dessen Brüder in seine Dienste, 
sondern sorgte auch nach Corellis Tod für seine Einbalsamie-
rung und dafür, dass Corelli im römischen Pantheon seine letzte 
Ruhestätte fand – eine Ehre, die nur den allergrößten Künstlern 
zuteilwurde.
Corelli schuf – ungeachtet seiner Verpflichtungen als Kapell-
meister an den verschiedenen Höfen – vor allem Kammermusik 
und 12 Concerti grossi. Alle seine („nur“ 72 veröffentlichten) Wer-
ke gab er in 6 Sammlungen von je 12 Einzelwerken heraus, alle 
waren, bevor er sie aus der Hand gab, akribisch durchgearbeitet. 
Vereinzelte Funde von handschriftlichen, möglichen weiteren 
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Corelli-Werken sind in fast keinem Fall gesichert. 
Corelli widmete seine Triosonaten op. 1 der Königin Christina, 
seine Triosonaten op. 2 dem Kardinal Pamphili. Bereits mit sei-
nem Opus 1 hatte er viel Aufsehen erregt – und natürlich auch 
den Neid weniger glücklicher Kollegen. Die versuchten nun, 
Corelli wegen vermeintlicher Satzfehler in der Sonate op. 2, 3 
öffentlich zu blamieren. Seine überlieferte Antwort zeigt, dass er 
längst über solchen Nickeligkeiten erhaben war: „…Denn wenn 
sie Fortgeschrittene wären und wenn sie eine Ahnung davon 
hätten, wie Harmonik aussehen muss, wie sie den mensch-
lichen Geist bezaubern und beleben kann, dann hätten sie 
nicht solche Bedenken, die normalerweise aus der Dummheit 
entstehen.“
1689 widmete Corelli seine Triosonaten op. 3 dem Herzog von 
Modena (der vergeblich versuchte, den begnadeten Künstler 
an seinen Hof zu holen), sein Opus 4 dedizierte er 1694 seinem 
Dienstherrn Ottoboni. Opus 5 ging an die Hannoversche Kur-
fürstin Sophie Charlotte, und seine in den letzten Lebensjahren 
vollendeten Concerti grossi op. 6 erhielt der pfälzische Kurfürst 
Johann Wilhelm. Man sieht, Corelli war weit über Rom hinaus 
bekannt. 
Dass Kammermusik einen derartigen Wert haben konnte, war 
etwas völlig Neues und stiftete in der Folge natürlich auch 
andere Komponisten an. Kein Wunder also, dass viele sich in 
ihren Werken auf Corelli bezogen, seine Themen aufgriffen oder 
versuchten, im Stile Corellis zu komponieren und die von ihm 
gepflegten zwei Sonatentypen – den er Kirchensonate und den 
der Kammersonate – nachzuahmen.
Da wäre zunächst Georg Philipp Telemann, der sich bereits in 
jungen Jahren für Corelli begeisterte und ihm schließlich 1735 
ein besonderes Denkmal setzte, in dem er seine eigenen „corel-
lisierenden“ Sonaten herausbrachte. Johann Christian Schick-
hardt, selbst Flötist und Oboist, lange Jahre an der Hamburger 
Gänsemarkt-Oper, rückte noch näher an den großen italieni-
schen Meister heran, in dem er eines von Corellis Concerti gros-
si nahm und zur Kammersonate bearbeitete. Schickhardt war 
seit seiner frühen Zeit in den Niederlanden Freund und Vertreter 
des bedeutenden Amsterdamer Verlegers Etienne Roger, der 

auch Corellis Werke herausgebracht hatte. Und Johann Sebas-
tian Bach? In seiner Zeit als Weimarer Hofmusiker beschäftigte 
Bach sich viel mit der Musik der Italiener. „Sein“ musischer Fürst, 
Prinz Johann Ernst von Sachsen-Weimar, brachte ihm von seiner 
Kavalierstour durch Europa etliches an entsprechender Literatur 
mit, und Bach bearbeitete es – wie auch das Thema aus dem 2. 
Satz Vivace der Sonate op. 4, 3 von Corelli – für die Orgel. 
Auch unter den Italienern fand Corelli klare Nachahmer – 
niemand anderes als der ebenfalls große Vivaldi trat hörbar in 
Corellis Fußstapfen – weswegen dieses Konzert auch be-
schlossen wird mit einer Verbindung von Vivaldis und Corellis 
„La Follia“. „La Follia“ – ursprünglich ein absichtlich verrückter, 
ausgelassener, iberischer Tanz – hatte sich europaweit vom 
gerne verbotenen musikalischen Tunichtgut zu einem gesitteten 
Variationentanz über einem festen Bass-Schema entwickelt. Die 
„Follia“-Variationen, die Corelli in seiner Sonate op. 5 Nr. 12 kom-
ponierte, elektrisierten die Musikwelt Europas dann aber derart, 
dass ein regelrechter „Follia“- Hype entstand. Freilich konnten 
dessen Früchte Corellis „Follia“ nichts von ihrer Popularität neh-
men. Wir aber haben in diesem Konzert die Gelegenheit, den 
Vergleich anzustellen zwischen Vivaldi und Corelli. 
Alle Welt war also begeistert. Alle Welt? Nein, da gab es – nicht 
in einem kleinen gallischen Dorf, sondern in einer großen 
europäischen Hauptstadt – durchaus empörte Gegner aus 
Prinzip! Die Franzosen mochten sich nicht so ohne weiteres der 
„Corelli“-Mode anschließen. Sie hielten lieber an ihrem großen 
Lully fest. So musste erst der große François Couperin kommen 
und komponierend schlichten. Er verdeutlichte mit zwei pro-
grammatischen Werken, dass die berechtigte Wertschätzung 
Corellis keineswegs eine Geringschätzung von Lully zur Folge 
haben musste. In unserem Konzert erklingt das erste der beiden 
Schlichterwerke, in dem Couperin Corelli an den Götterberg 
Parnass treten lässt und darum bittet, dass ihm Aufnahme ge-
währt würde. Und in der Tat wird er von den Musen in den Berg 
zu Apoll geführt und darf im Götterhimmel Platz nehmen…Recht 
so!

Ruth M. Seiler

L’apothéose de Corelli
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Konzert am Sonntag, 3. Oktober 2021
um 17.00 Uhr

Programm „Back to Beethoven“

Ludwig van Beethoven	 Sonate Nr. 2 A-Dur op. 12 Nr. 2 für Violine und Klavier
(1770 – 1827)	 Allegro vivace
	 Andante più tosto Allegretto
	 Allegro piacèvole

Ludwig van Beethoven	 Sonate Nr. 5 F-Dur op. 24 für Violine und Klavier (Frühlingssonate)
	 Allegro 
	 Adagio molto espressivo
	 Scherzo: Allegro molto
	 Rondo: Allegro ma non troppo

	 - Pause -

Ludwig van Beethoven	 Sonate Nr. 9 A-Dur op. 47 für Violine und Klavier (Kreutzersonate)
	 Adagio sostenuto – Presto
	 Andante con Variazioni
	 Finale. Presto

In Kooperation mit der Wiener Beethoven-Society for Music and Research

Großer Saal der Fachhochschule für Finanzen

Yury Revich – Violine
Fiorenzo Pascalucci – Klavier
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Yury Revich
„Kraftvolle Kompetenz, atemberaubende Fingerfer-
tigkeit, angeborene Musikalität und beeindruckende 
Präzision…“
The Strad

Der Geiger Yury Revich ist ein facettenreicher Künstler von un-
glaublicher Tiefe, Reife und Kreativität. Als einer der ausdrucks-
stärksten und vielseitigsten Musiker seiner Generation erhielt 
der Mitzwanziger bereits zahlreiche hochkarätige Musikpreise 
wie den ECHO KLASSIK 2016 in der Kategorie „Nachwuchs-
künstler des Jahres“, den International Classical Music Award 
2015 in der Kategorie „Young Artist of the Year“ sowie den 
„Young Musicians Award“ des Beethoven Center Vienna.

Mit 18 Jahren debütierte Yury Revich zusammen mit Daniil Trifo-
nov in der Carnegie Hall in New York, später mit Tschaikowskys 
Violinkonzert an der Mailänder Scala. Seither folgten zahlreiche 
Soloengagements an renommierten Institutionen, unter ihnen 

die Berliner Philharmonie, das Berliner Konzerthaus, der Wiener 
Musikverein, die Tonhalle Zürich, das Wiener Konzerthaus, das 
Leipziger Gewandhaus, das BOZAR – Centre for Fine Arts Brüs-
sel und die Tchaikovsky Concert Hall in Moskau. 

Seine zahlreichen Einspielungen erschienen überwiegend beim 
Musiklabel Sony Classical; für sein Album „8 Seasons – Vivaldi & 
Piazzolla“ (ARS records) erhielt er seinen ECHO KLASSIK.
Als vielseitiger Künstler verfolgt Yury Revich breite musikalische 
Interessen. Neben der großen Violinliteratur der Wiener Klassik 
sowie des 19. und 20. Jahrhunderts widmet er sich voller Lei-
denschaft der Interpretation barocker Werke. Häufig arbeitet er 
dabei mit der Cembalistin Olga Fillipova zusammen. 

Seine vitale Kreativität lebt Yury Revich auch im Film aus: Er 
studierte unter anderem Regie und Schauspiel und produzierte 
bereits zwei eigene Kurzfilme.

2015 startete er in Wien unter dem Titel „Friday Nights with 
Yury Revich“ einen Zyklus von „Concerts of Arts“. Das neue 
Eventformat basiert auf einer synergetischen und dialogischen 
Zusammenarbeit zwischen Musik, Kunst, angewandter Kunst, 
Theater, Tanz und Mode. Sein Ziel ist, neue Perspektiven zu 
eröffnen, um Kunst zu hören und Musik zu sehen. Zahlreiche 
prominente Künstler aus dem In- und Ausland waren bereits zu 
Gast, unter anderem Paul Badura-Skoda, Sumi Jo, Ute Lemper, 
Alexey Igudesman, Christiane Hörbiger und Ferhan & Ferzan 
Önder. Des Weiteren leitet Yury Revich das von ihm entworfene 
Format „Kunst & Klassik kuratiert von Yury Revich“ am Belvedere 
Museum in Wien.

Neben seiner Tätigkeit als Musiker tritt Yury Revich aktiv für 
zahlreiche gemeinnützige Anliegen von Hilfsorganisationen 
ein. 2011 organisierte er in Wien ein Konzert für die Opfer der 
Tsunami-Katastrophe in Japan, 2015 erstmals die Wohltätig-
keitsgala „All for Autism“, die seitdem zu einer der größten Ver-
anstaltungen zum Thema Autism Awareness in Europa wurde. 
Yury Revich ist darüber hinaus offizieller Partner von UNICEF 

© Mike Ives



Österreich und veranstaltet für das Hilfswerk jedes Jahr im Rah-
men der „Friday Nights with Yury Revich“ die Wohltätigkeitsgala 
DREAMLAND.

Yury Revich musiziert regelmäßig mit renommierten Orchestern 
auf der ganzen Welt, darunter das Russische Nationalorchester, 
das Royal Philharmonic Orchestra, das Collegium Musicum Ba-
sel sowie die Kammerakademie Potsdam und arbeitet mit Diri-
genten wie Yuri Bashmet, Sebastian Weigle, Xian Zhang, Mikhail 
Pletnev, Karl-Heinz Steffens und vielen weiteren zusammen. 
Jüngste Einladungen folgten zum Rheingau Musikfestival, dem 
Al Bustan Festival, sowie dem Festival della Valle D‘Itria.

Yury Revich stammt aus einer Musikerfamilie und begann im 
Alter von fünf Jahren Geige zu spielen. Mit sieben wurde er als 
Student von Galina Turchaninova in die Central Music Academy 

des Moskauer Konservatoriums aufgenommen. Zwischen 2005 
und 2009 studierte er bei Viktor Pikaizen, ehe er anschließend 
sein Studium am Wiener Konservatorium bei Pavel Vernikov 
fortsetzte. 

Er ist Botschafter der Amadeus Vienna International School und 
Professor an der WOM-Akademie in Santander, einer einzigarti-
gen Organisation, die sich zum Ziel setzte, klassische Musik als 
Basis für musikalische und kulturelle Exzellenz in ganz Spanien 
zu fördern.

Yury Revich spielt eine Stradivari aus dem Jahr 1709, die ihm 
dankenswerterweise von der Goh Family Foundation zur Ver-
fügung gestellt wird.

www.yuryrevich.com

Wärmeversorgungsgesellschaft
Königs Wusterhausen mbH

Schillerstr. 7 · 15711 Königs Wusterhausen
Telefon: 0 33 75 25 61 10
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Fiorenzo Pascalucci
Für seine künstlerischen Leistungen und seine internationale 
Konzertkarriere wurde Fiorenzo Pascalucci mit dem renommier-
ten „Giuseppe Sinopoli“ - Preis ausgezeichnet, der vom Präsi-
denten der Italienischen Republik und der Nationalen Akademie 
von Santa Cecilia, Rom, ins Leben gerufen wurde. 

Er ist Preisträger mehrerer Wettbewerbe: Im Oktober 2014 
wurde er in Monza mit dem ersten Preis des XXIII. Internationa-
len Klavierwettbewerbs „Rina Sala Gallo“ geehrt, dem ältesten 
Wettbewerb Italiens. 
Zuvor wurde er als „Einziger Gewinner“ des Festivals „Nuove 
Carriere“ (Festival für neue Karrieren) ausgezeichnet, das von 

CIDIM (Italienisches Komitee für Musik) in Rom gefördert wurde.
Im Mai 2012 gewann er den ersten Preis beim Internationalen 
Klavierwettbewerb der FVG (früher „Luciano Gante“) in Saci-
le (PN). Der beim Grand Prix International de Piano de Lyon 
gewonnene Preis ermöglichte ihm 2011 eine ausgedehnte 
Konzerttournee in Frankreich.
2008 wurde er Preisträger des XXV. Nationalen Klavierwett-
bewerbs „Premio Venezia“, dessen Vorsitzende Maria Tipo war. 
Seitdem führten ihn Konzertreisen durch ganz Europa. 

Fiorenzo Pascalucci trat mit bedeutenden Orchestern wie dem 
Orchestra Verdi in Mailand, dem Orchestra del Teatro La Fenice 
in Venedig und dem Makris Symphony Orchestra unter der 
Leitung renommierter Dirigenten wie Omer Wellber, Antonio 
Cipriani und Isaac Karabtchevski auf.

Im Dezember 2018 gab die Mailänder Universität „Bocconi“ 
eine CD heraus, auf der Fiorenzo Pascalucci als repräsentativer 
Solist der Saison „Bocconi in Musica“ Musik von Chopin, Ravel, 
Debussy und Gershwin aufführt. Im selben Jahr nahm er für das 
Label NAXOS eine CD auf, die einige Kammerkompositionen 
von Mario Castelnuovo-Tedesco als Weltersteinspielung enthält. 

Künstlerisch geprägt wurde Fiorenzo Pascalucci von den 
Professoren Giuseppe Squitieri und Giovanni Valentini. Zuletzt 
studierte er bei Stefano Fiuzzi und Benedetto Lupo an der Na-
tionalen Akademie „Santa Cecilia“ in Rom.
Der legendäre Pianist Aldo Ciccolini schrieb über ihn: „Seine 
musikalischen und pianistischen Fähigkeiten haben mich beein-
druckt. Er ist ein außergewöhnlich talentierter Musiker, der eine 
internationale Karriere unter den brillantesten haben soll.“

Über seine Konzerttätigkeit hinaus unterrichtet er mit Begeis-
terung und Leidenschaft am „U. Giordano” Musikkonservatorium.
Fiorenzo Pascalucci engagiert sich humanitär und tritt häufig für 
Wohltätigkeitszwecke auf.

www.fiorenzopascalucci.com

© Pasqualino Farinaccio

Zentrum Aus- und Weiterbildung Berlin-Brandenburg GmbH

Berlin · Wildau · Königs Wusterhausen

Zusätzliche Leistungen:
· Verbundausbildung
 Wir sind Ihr Partner für Ausbildung im Verbund!
· IZ Jobs & Bildung
 Die kostenlose Arbeitsvermittlung!
· Bildungsberatung
 Die unabhängige und passgenaue Vermittlung in Bildung!

ZAL Berlin-Brandenburg steht für:
· arbeitsmarktnahe Qualifizierungsangebote
· langjährige Erfahrungen
· weit vernetzte Arbeitgeberkontakte
· individuelle und erfolgreiche Personalkonzepte

www.zal-bb.de
Wir sind zertifiziert nach AZAV

Infotelefon 03375 21 23 21 

ZAL Berlin-Brandenburg
Der Bildungsträger für alle Fälle

Unser lebenbejahendes Motto als Bildungsträger lautet:

Zukunft! Arbeit! Leben!
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Ludwig van Beethoven komponierte insgesamt 10 Sonaten 
für Klavier und Violine. Sie entstanden alle in der sogenannten 
„mittleren, virtuosen“ Phase Beethovens im Zeitraum zwischen 
1798 und 1812. Wie damals – nicht zuletzt aus verlegerischen 
Gründen – üblich, waren einige in Zyklen geschrieben, lediglich 
die Kreutzersonate op. 47 und die Sonate G-Dur op. 96 wurden 
von vornherein als Einzelwerke konzipiert.
Sonaten für Klavier und Violine – so hieß das im klassischen 
18. Jahrhundert noch landläufig. Namentlich Mozarts Vorbilder 
waren nicht nur so tituliert, sondern manifestierten sehr deutlich 
eine Vorherrschaft des Tasteninstruments vor dem Melodie-
instrument. Beethoven übernahm also eine Bezeichnung, doch 
ließ er bereits in seinem Erstlingswerk dieser Gattung, der So-
nate D-Dur op. 12, 1 erkennen, dass er die Violine durchaus nicht 
als untergeordnetes Instrument dachte. Für ihn persönlich wa-
ren beide Instrumente ja auch in besonderer Weise gleichwer-
tig, denn Beethoven war nicht nur ein brillanter Klaviervirtuose, 
er hatte auch jahrelang in seiner Heimatstadt Bonn als Streicher 
(allerdings auf der Bratsche) in der kurerzbischöflichen Hofka-
pelle seinen Lebensunterhalt und den seiner Familie verdient, 
war also professionell spielend mit den Streichinstrumenten 
vertraut. (Dass er dies tun musste, um die desolate finanzielle 
Situation, in die sein dem Trunk ergebener Vater die Familie ge-
bracht hatte, aufzufangen, steht auf einem ganz anderen Blatt.)
Der erste Zyklus von Duo-Sonaten mit Klavier und Violine ent-
stand in den Jahren 1797/98. Beethoven war bereits gute fünf 
Jahre in Wien und hatte sich einen gewissen Namen gemacht 
– vor allem als Pianist und Pädagoge, aber auch als Komponist. 
Sein Bestreben musste es weiterhin sein, sich einen so guten 
und sicheren Leumund als Musiker zu erarbeiten, dass er – 
ohne feste Anstellung und also offiziell recht ungesichert, wie er 
war – sorgenfrei leben konnte. Und natürlich wollte er unbe-
dingt, dass die Welt sein Genie registrierte und würdigte. Auch 
wenn er einmal an seinen Bonner Verleger und Freund Simrock 
schrieb: „ich schreibe lieber 10000 Noten als einen Buchsta-
ben“, so war er doch recht geschickt darin, sich und seine Werke 
bei den richtigen Personen ins rechte Licht zu setzen – gerne 
auch wortreich! Und so schrieb er denn doch viele Worte, um 

sich bei Verlegern, Gönnern, Förderern ins rechte Licht zu set-
zen. Manchmal aber tat er das auch nur mit seiner Musik – und 
der Vergabe von geeigneten Widmungen. 
So mag es auch gewesen sein bei der Widmung seiner drei So-
naten für Klavier und Violine op. 12 an Antonio Salieri. Beethoven 
sollte nach der Komposition dieser Sonaten auch noch Unter-
richt bei Salieri nehmen – dieser sollte ihn in der Kunst, Vokales 
für die Bühne zu komponieren, unterweisen – zum Zeitpunkt 
der Entstehung der drei Sonaten war davon aber noch keine 
Rede. Allerdings war Salieri in Wien ein höchst einflussreicher 
Mann, und man darf durchaus vermuten, dass Beethoven ihn 
einfach für sich gewinnen wollte, damit ihm Salieri mindestens 
keine Steine auf die Karriereleiter legen sollte, im günstigeren 
Fall aber vielleicht sogar öffentliche Unterstützung zuteilwerden 
lassen mochte. 
Was der alte Salieri nun zu diesen Sonaten gesagt haben mag? 
Die A-Dur-Sonate, die in diesem Konzert erklingt, gibt sich 
freundlich, spielerisch, tänzerisch und ist vermutlich eher in den 
Bereich der hochkarätigen „Hausmusik“ als in den des Kon-
zertsaales zu denken. Allerdings lässt sich Beethoven auf der 
anderen Seite immer wieder neue harmonische oder motivische 
Überraschungen einfallen, sodass die Sonate ihre Zeitgenossen 
doch auch verblüfft haben wird. Die Rezensenten der mächtigen 
Leipziger Allgemeinen musikalischen Zeitung hat Beethoven 
damit sogar regelrecht erbost, denn sie monierten daran „ein 
Suchen nach seltener Modulation, ein Ekelthun gegen ge-
wöhnliche Verbindung, eine Anhäufung von Schwierigkeit auf 
Schwierigkeit, dass man alle Geduld und Freude dabei verliert.“
Auf diese drei Sonaten folgten bereits zwei Jahre später 
(1800/1801) zwei weitere Sonaten für Klavier und Violine. 
Beethoven hatte sie unter der Opusnummer 23 zusammenge-
fasst und herausgegeben – die eine (a-Moll), wie herkömmlich 
dreisätzig, im Gestus dunkel-dramatisch und in der Linien-
führung geradezu überstreng, die andere (F-Dur – „Frühling“) 
licht, freundlich, aber viersätzig wie eine Symphonie oder ein 
Quartett und klanglich überbordend ausgefeilt. Stellt sich also 
die Frage, warum Beethoven gleichzeitig und in einem Opus 
derartige Gegensätze schuf, ja wie dies überhaupt möglich sein 

Back to Beethoven
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konnte. Man bedenke:  Die Entstehungszeit der beiden Sonaten 
fällt biographisch in die Zeit, in der Beethoven realisierte, dass 
sein Gehör tatsächlich kontinuierlich schlechter wurde. Seine 
Verzweiflung darüber ließ ihn sich in die Kompositionsarbeit 
stürzen – sein aufgewühltes Inneres musste sich in neuer Musik 
Bahn brechen: „ich lebe nur in meinen Noten, und ist das eine 
kaum da so ist das andere schon angefangen, so wie ich jezt 
schreibe, mache ich oft 3, 4 Sachen zugleich“ (Brief an Franz 
Gerhard Wegeler in Bonn, 29. Juni 1801). Mit der Frühlings-
sonate hatte er – vielleicht überhaupt erst möglich durch den 
stilistisch-emotionalen Gegensatz zur a-Moll-Sonate, die in dem 
Gespann alles Dunkle übernehmen musste – immerhin nicht 
nur ein besonders hochkarätiges, sondern auch überirdisch 
schönes Werk geschaffen, das nun mit allem Fug und Recht 
die große Bühne als Schauplatz suchte (und fand!). Da mutet 
es wie ein verspätetes Eingreifen des Schicksals an, dass nach 
dem Erstdruck der beiden eigentlich zusammengehörenden 
Sonaten durch einen Fehler im Verlag die Violinstimmen für 
einen weiteren Druck 1802 versehentlich in verschiedenen 
Formaten gesetzt wurden. Um die Kosten für einen weiteren 
Satz zu sparen, trennte der Verlag kurzerhand die Sonaten in 
op. 23 und op. 24 und brachte sie so optisch unterschiedlich auf 
den Markt – und die große „Frühlingssonate“ (wie sie nicht durch 
Beethovens Idee heute heißt) wurde zu einem hochgelobten 
Unikat: „Rec. zählt sie unter die besten, die Beethoven geschrie-
ben hat, und das heisst ja wirklich unter die besten, die gerade 
jetzt überhaupt geschrieben werden. Der originelle, feurige und 
kühne Geist dieses Komponisten, der schon in seinen früheren 
Werken dem Aufmerksamern nicht entgehen konnte, der aber 
wahrscheinlich darum nicht überall die freundlichste Aufnahme 
fand, weil er zuweilen selbst unfreundlich, wild, düster und trü-
be daherstürmte, wird sich jetzt immer mehr klar, fängt immer 
mehr an, alles Übermaß zu verschmähen, und tritt, ohne von 
seinem Charakter zu verlieren, immer wohlgefälliger hervor. (…)“ 
(„Allgemeine musikalische Zeitung“, Mai 1802)
Just 1802 erschien bereits das nächste „Päckchen“ an Violin-
sonaten – die drei Sonaten op. 30 und im kommenden Jahr 
die Sonate op. 47, die wir als „Kreutzersonate“ kennen, benannt 

nach ihrem Widmungsträger, dem großen Geiger Konradin 
Kreutzer. Ursprünglich hatte Beethoven allerdings diese Sonate 
einem ganz anderen zugedacht, dem Violinvirtuosen George 
Augustus Polgreen Bridgetower, der 1803 für kurze Zeit in Wien 
gastierte und mit dem gemeinsam Beethoven spielen wollte 
und sollte. Die beiden Musiker begegneten sich im Hause von 
Beethovens Gönner Fürst Lichnowski, und Beethoven muss-
te – wollte er mit dem international angesehenen Künstler 
musizieren – schnell sein. Und so hat die berühmte sogenannte 
„Kreutzersonate“ (deren Besonderheiten sie bis in die russische 
Literatur, nämlich in Leo Tolstois Novelle „Kreutzersonate“ auf-
steigen ließen), eine besondere Entstehungsgeschichte. Der 
erste Satz ist sichtlich mit größter Akribie und Finesse, Leiden-
schaft und großer Freiheit gearbeitet - allein die Tatsache, dass 
Beethoven sich mit der Tonart, die beständig zwischen A-Dur 
und a-Moll changiert, nicht festlegte, sondern den Wechsel 
als verblüffendes Stilmittel benutzt, war damals mehr als un-
gewohnt. Er war allerdings zum Zeitpunkt der Uraufführung 
noch gar nicht komplett fertig und musste schnell notdürftig 
vervollständigt werden. Ebenso ging es dem Mittelsatz, einem 
Variationssatz mit überirdisch schönem Thema. Für den letzten 
Satz nahm Beethoven kurzerhand den ursprünglichen Finalsatz 
aus der Sonate op. 30, 1, den er dort wegen zu großer Virtuosi-
tät ersetzt hatte. War die „Frühlingssonate“ ein erster Vorstoß, 
diese Gattung in den klassischen Olymp neben Symphonie 
und Quartett zu heben, so sollte die „Kreutzersonate“ bewusst 
in eine andere Richtung gehen. Beethoven dachte sie (wie sein 
Skizzenbuch verrät) als „Sonate, die in einem äußerst konzer-
tanten Stil geschrieben ist, sozusagen dem eines Konzerts.“  Der 
ursprüngliche Widmungsträger Bridgetower zog sich wohl aus 
verschiedenen Gründen den Zorn Beethovens zu, sodass dieser 
ihm die Widmung entzog und sie Kreutzer übertrug – der aber 
diese Sonate wohl nie gespielt hat, sie im Übrigen auch eher für 
schwierig und sperrig hielt.

Ruth M. Seiler
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Abschlusskonzert am
Samstag, 30. Oktober 2021 um 20.00 Uhr

Symphonisches Programm

Felix Mendelssohn Bartholdy	 Ouvertüre „Die Hebriden“
(1809 – 1847)	 (bearbeitet von Carl Burchardt für Klavier zu vier Händen, Violine und Cello)
	 op. 26

Ludwig van Beethoven	 Duo für Viola und Violoncello Es-Dur WoO 32
(1770 – 1827)	 „Duett mit zwei obligaten Augengläsern“
	 Allegro
	 Minuetto. Allegretto

Franz Schubert	 Sinfonie „Unvollendete“ h-Moll D 759
(1797 – 1825)	 (bearbeitet von Carl Burchardt für Klavier zu vier Händen, Violine und Cello) 
	 Allegro moderato
	 Andante con moto

	 - Pause -

Ludwig van Beethoven	 Sinfonie Nr. 5 c-Moll op. 67
	 (bearbeitet von Carl Burchardt für Klavier zu vier Händen, Violine und Cello)
	 Allegro con brio
	 Andante con moto
	 Allegro
	 Allegro

Großer Saal der Fachhochschule für Finanzen

Yaara Tal & Andreas Groethuysen – Klavierduo
Raphaela Gromes – Violoncello
Sergey Malov – Violine und Viola
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Tal & Groethuysen
„Yaara Tal und Andreas Groethuysen sind eines der 
besten Klavierduos der Welt, womöglich sogar das 
derzeit beste.“
Susanne Benda, Stuttgarter Nachrichten, Mai 2015

Die israelische Pianistin Yaara Tal und ihr deutscher Partner 
Andreas Groethuysen bilden heute eines der weltweit füh-
renden Klavierduos und konzertieren in den renommiertesten 
Veranstaltungsrahmen weltweit. Ein besonderes Markenzeichen 
von Tal & Groethuysen ist die Kreativität in der Gestaltung der 

Programme, in denen auch immer wieder zu Unrecht vernach-
lässigte Schätze des Repertoires zu neuer Geltung kommen – 
und zwar für zwei Klaviere und für Klavier zu vier Händen.
Ein wesentlicher Bestandteil des internationalen Erfolges des 

Duos Tal & Groethuysen ist die 
exklusive Zusammenarbeit mit der 
Schallplattenfirma SONY Classi-
cal. In den über 30 Jahren ihrer 
Konzerttätigkeit als Klavierduo 
haben Tal & Groethuysen über 35 
Alben eingespielt, von denen eine 
ungewöhnlich große Anzahl preis-
gekrönt ist, zuletzt die „18 Studien“ 
von Reinhard Febel, welche einen 
“Preis der Deutschen Schallplatten-
kritik” erhielt – den elften „Preis der 
Deutschen Schallplattenkritik“ für 
das Duo.
Im Laufe ihrer Karriere konzer-
tierten Tal & Groethuysen auf den 
renommiertesten Bühnen weltweit, 
darunter Concertgebouw Amster-
dam, Philharmonie Berlin, Alte 
Oper Frankfurt, Elbphilharmonie 
Hamburg, Hongkong Arts Festi-
val, Philharmonie Köln, Teatro alla 
Scala Mailand, Radio France, Frick 
Collection New York, Forbidden 
City Concert Hall Peking, La Roque 
d´Anthéron, Klavierfestival Ruhr und 
die Salzburger Festspiele.
Im Wintersemester 2014/15 folgte 
das Klavierduo Tal & Groethuysen 

dem Ruf für eine Professur „Klavier solo und Klavierduo“ am 
Mozarteum Salzburg, an dem Andreas Groethuysen zudem die 
Abteilungsleitung „Tasteninstrumente“ innehat.

www.tal-groethuysen.de

© Michael Leiss
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Raphaela Gromes
„(…) immer wieder Momente reiner Poesie.“
Süddeutsche Zeitung

Hochvirtuos und schwungvoll, leidenschaftlich und technisch 
brillant, vielseitig und charmant – kaum ein Cellist begeistert 
sein Publikum wie Raphaela Gromes. Ob als Solistin mit Orches-
ter, bei Kammermusik im Duo oder gemeinsam mit einem Blä-
serquartett, die junge Cellistin zieht stets mit ihrem gleichzeitig 
fantastisch anspruchsvollen wie außergewöhnlich leichtfüßigen 
Spiel in den Bann.

Im Herbst 2017 erschien mit „Serenata Italiana“ ihr vielbeachte-
tes, erstes Album als Exklusivkünstlerin bei SONY. Ihre zweite 

SONY-CD „Hommage à Rossini“, 
die im November 2018 erschien, 
und ihre dritte im Mai 2019 ver-
öffentlichte CD mit dem Titel 
„Offenbach“ zum 200. Geburtstag 
des Komponisten waren unter den 
Top Ten der Klassikcharts. Mit dem 
Album „Offenbach“ erhielt sie 2020 
den OPUS KLASSIK in der Katego-
rie Kammermusikeinspielung. Mit 
der Urfassung der Strauss-Sonate 
op. 6 auf ihrem Album „Richard 
Strauss – Cello Sonatas“. präsen-
tierte Raphaela Gromes erneut eine 
Weltersteinspielung und erhielt den 
Diapason Nouveauté. Im Februar 
2021 erhielt ihr jüngstes Album 
„Klengel – Schumann: Romantic 
Cello Concertos“ den Diapason 
d’Or. 
Raphaela Gromes ist Kulturbot-
schafterin der SOS-Kinderdörfer 
weltweit.
Sie spielt ein Violoncello von 
Jean-Baptiste Vuillaume aus den 
Jahren um 1855, das ihr aus privater 
Hand zur Verfügung gestellt wird.

www.raphaelagromes.de© Sammy Hart
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Sergey Malov
Der aus St. Petersburg stammende Geiger Sergey Malov gilt als 
ebenso vielseitig wie virtuos: Er spielt gleichermaßen Violine, 
Viola, Barockvioline und Violoncello da spalla. Sein Repertoire 

reicht von frühbarocker Musik über Johann Sebastian Bach, 
den klassischen und romantischen Violinkonzerten bis hin zu 
Uraufführungen Neuer Musik. Auf der Violine gewann Sergey 

Malov Preise beim Paganini Wettbewerb in Genua, beim Mozart 
Wettbewerb in Salzburg, beim Heifetz Wettbewerb in Vilnius 
und beim Michael Hill Wettbewerb in Auckland. Mit der Bratsche 

wurde er Preisträger beim ARD 
Wettbewerb in München und im 
Tokyo Viola Competition. 
In der Saison 2020/21 beging 
Sergey Malov u. a. Debüts als Solist 
beim hr-Sinfonieorchester, und 
als Solist und Leiter bei dem State 
Academic Symphony Orchestra of 
Russia in Moskau. Wiedereinladun-
gen führten ihn u. a. als Conductor 
in Residence zur Orchestra de 
Ciudad de Granada. Die Saison 
2021/22 beinhaltet weitere glanz-
volle Debüts, u. a. im Musikver-
ein Wien, im Boulez Saal Berlin, 
außerdem begrüßt ihn das Inter-
nationale Musikfestival Bogotá für 
drei Konzerte. Im September 2017 
wurde Malov als Professor an die 
Zürcher Musikhochschule berufen. 
Sergey Malovs Aufnahmen sind bei 
DECCA, EASonus, Hänssler Profil, 
Alba und Pan Classics erschienen. 
Die Videos mit seinem Violoncello 
da Spalla wurden über eine Million 
Mal im Internet angesehen.

www.sergeymalov.com

© Julia Wesely
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Ludwig van Beethoven hat sie gebraucht, Franz Schubert in 
seinen nicht selten prekären Lebenslagen schon gar und der 
so privilegiert aufwachsende und früh im internationalen Fokus 
stehende Felix Mendelssohn Bartholdy auch. Sie alle waren 
angewiesen auf Menschen, die sich für ihre Werke so begeister-
ten, dass sie dafür sorgten, dass diese einem breiten Publikum 
bekannt wurden. Nur was bekannt war, wurde auch öffentlich 
gespielt, nur was so geartet war, dass es für seine Rezipienten 
greifbar wurde, wurde weitergegeben, -empfohlen, ja und na-
türlich auch gekauft. In einer Welt, in der es noch keine Konser-
ven gab, die große Sinfonieorchester in die heimischen Räume 
brachten, brauchte es andere Mittel als heute. In dieser anderen 
Welt, in der es mindestens seit der Mitte des 18., auf jeden Fall 
im 19. Jahrhundert zum guten Ton jeder halbwegs höheren 
Tochter – manchmal auch der höheren Söhne – gehörte, eine 
für heutige Verhältnisse mehr als solide Bildung auf mindestens 
einem Instrument zu haben, entwickelte sich zunehmend auch 
in bürgerlichen Kreisen der wie auch immer geartete Salon zu 
einem wichtigen Dreh- und Angelpunkt für Bildung und Kultur. 
Hier traf man sich, hier diskutierte man Literatur, Kunst, sicher 
auch Politik, und hier erkundete man die Neuheiten des Musik-
marktes. Die man dafür meist auch selbst spielen musste. Und 
damit man das konnte, brauchte es eben „sie“: Bearbeiter, die 
die großen Werke großer Künstler auf ein spielbares Format 
brachten, Musikkenner, die große Partituren skelettieren und in 
schlankerer Fassung neu zusammensetzen konnten, Klang-
künstler, die die Idee eines großen Orchesterwerkes trotz viel 
schmalerer Farbpalette zum Leuchten brachten. Und somit sind 
wir bei Carl Burchardt, der um 1818 geboren wurde, als Musik-
lehrer in Dresden wirkte und nebenher (oder hauptsächlich…?)  
während seines 78 Jahre währenden Lebens zahlreiche große 
Werke für kleine Kammerensembles bearbeitete. Dass das Kla-
vier bei diesen Umwandlungen eine große Rolle spielte, ist nicht 
verwunderlich. Erstens befand es sich im 19. Jahrhundert durch 
zahlreiche technische Veränderungen in Spielmechanik und 
Klangvolumen sowieso auf dem Vormarsch und zweitens kann 
es – zumal vierhändig gespielt – wie kaum ein anderes Instru-
ment den großen Ambitus eines Orchesters abbilden. Burchardt 

hat dazu immer wieder in seinen Bearbeitungen für Klavier und 
wenige Streicher die melodiösen Qualitäten des Klaviers in den 
Vordergrund gestellt und herausgehobene Themen eben nicht 
nur von den Streichern spielen lassen, sondern genauso gerne 
vom Klavier, während er den Streichern dann nur Begleitfigu-
ren zuwies. Wir sind also in diesem Konzert eingeladen, sehr 
bekannte Orchesterkompositionen neu zu hören und uns auf 
eine spannende Suche nach bisher unerkannten Bezügen und 
Gewichtungen innerhalb dieser Werke zu machen.

Mendelssohn
Reisen wir dazu zunächst ins Jahr 1829 und wandern mit Felix 
Mendelssohn Bartholdy und seinem Freund Karl Klingemann 
durch die schottischen Highlands. Abraham Mendelssohn hatte 
seinen Sohn Felix auf eine große, dreijährige Europareise ge-
schickt mit dem Ziel, dass dieser in der großen Welt eine große 
Karriere machen möge. Doch der zwanzigjährige Vielkönner 
wollte nach eigenen Worten nicht in die Zentren Europas „um 
mich zu produciren, sondern um mich in musikalischer Hinsicht 
mehr auszubilden.“ Und so suchte und fand er in London, wohin 
es zunächst ging, den Kontakt zu vielen wichtigen Musikern 
und Verlegern (Novello!!!) und lernte viel gute und auch andere 
Musik kennen. Zum Ende einer interessanten und ergiebigen 
Konzertsaison, am 1. August 1829, begab sich Felix Mendels-
sohn mit Freund Klingemann nach Schottland, um eine große 
Wanderung zu unternehmen – die ihn auch zu der Inselgrup-
pe „Hebriden“ führte. Welch großen Eindruck Landschaft und 
malerische Ruinen, Wolkenspiele und die verträumte Farbigkeit 
der Natur, dazu die Begegnung mit den angeblich alten Ossi-
an-Gesängen auf Mendelssohn machten, konnte man zuerst in 
verschiedenen bildlichen Skizzen, die er mit dem Bleistift zeich-
nete, wahrnehmen. Am 8. August sandte er eine musikalische 
Skizze zum Anfang seiner nachmaligen Hebriden-Ouvertüre 
nach Hause mit den Worten „Um Euch zu verdeutlichen, wie 
seltsam mir auf den Hebriden zumute geworden ist, fiel mir nur 
eben folgendes ein.“ Im weiteren Verlauf seiner Reise, in Öster-
reich, Italien, Frankreich arbeitete er immer wieder an dieser 
Ouvertüre und schuf schließlich eine zweite Fassung, die am 14. 

Die Sinfonie im Salon
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Mai 1832 - wieder in England - uraufgeführt wurde. Rezensenten 
sprachen gerne davon, dass Mendelssohn mit dieser verzau-
berten musikalischen Abbildung der schottischen Landschaft 
eine (viel zu) frühe Form von Impressionismus geschaffen habe 
– und immerhin eines seiner berühmtesten Werke überhaupt.

Schubert
Stilistisch weit über ihre eigene Zeit hinaus weist auch die so-
genannte „Unvollendete“ von Franz Schubert. Dazu gibt sie bis 
heute jede Menge Rätsel auf – was angesichts ihres so ganz 
und gar ungewöhnlichen Wesens, Klangs und Erscheinungs-
bildes eigentlich nur passend erscheint. Schubert hatte sich 
– nachdem seine vorigen Sinfonien wie von Mozart beschienen 
wirkten – 1822 an die Reinschrift einer neuen Sinfonie ge-
macht. Hilfestellungen durch verbreitende Bearbeiter hätte er 
damals sehr nötig gehabt, da er – einmal mehr – in überaus 
diffizilen finanziellen Verhältnissen lebte. Doch: Es entstanden 
zunächst nur zwei Sätze, die Schubert aber immerhin 1823 
dem Steiermärkischen Musikverein als Dank dafür, dass er zu 
dessen auswärtigem Mitglied ernannt wurde, doch als „eine 
meiner Sinfonien“ überreichte. Die Skizzen zu einem dritten Satz 
„Scherzo“ hatte er augenscheinlich begonnen, aber nicht sehr 
weit geführt. Und was sonst aus dem Werk hätte werden oder 
nicht werden sollen, wissen wir nicht. Dazu: Schubert hatte mit 
der Weitergabe dieser „Sinfonie“ eigentlich vorprogrammiert, 
dass das Werk erst einmal in der Versenkung verschwand. Auf 
ungeklärte Weise gelangte es später in den Privatbesitz der 
mit Schubert befreundeten Brüder Hüttenbrenner und erst 
Mitte der 1860er Jahre – durch das emsige Suchen des Wiener 
Kapellmeisters Johann Herbeck (er forschte unermüdlich nach 
verschollenen Autographen des viel zu früh verstorbenen 
Schubert) - überhaupt ans Licht und Ohr der Öffentlichkeit. Fakt 
ist, dass diese Sinfonie – zweisätzig wie sie heute ist – Mitte 
der 1860er Jahre, in ein schon eher spät-romantisches Umfeld 
eintrat, in dem ihr einzigartiges Wesen geschätzt und aufge-
griffen werden konnte. Die Tonart h-Moll (von Beethoven noch 
als „schwarze Tonart“ bezeichnet), die so ganz ungewöhnliche 
Form dieser Sinfonie, die wie eine schier endlose Erzählung in 

orchestralen Liedern über Weltschmerz, Wehmut, Gebrochen-
heit und Sehnsucht wirkt, ihre Klangfarbe (Schubert hat hier die 
bis dato seltenen, erstmals von Beethoven in der 5. Sinfonie 
eingeführten Posaunen besetzt und damit die dunkle Farbe des 
Werkes verstärkt) – all das traf in der zweiten Hälfte des 19. Jahr-
hunderts auf offene Ohren, hätte aber zu Schuberts Lebzeiten 
– egal wie großartig wir das Werk heute finden – vermutlich 
immense Probleme bereitet. So konnte die Sinfonie zu einem 
zeitlich viel näheren klanglichen Wegbereiter für Komponisten 
wie Gustav Mahler werden. 

Ludwig van Beethoven 
Das humoristisch-skurrile Duo für Viola und Violoncello Es-Dur 
WoO 32, mit dem Beethoven zwei ihm bekannten Brillenträgern 
ein musikalisches Denkmal setzte und zwar nicht ihren Namen, 
wohl aber ihre Vorliebe für die frühere klassische Musik verriet, 
teilt das Schicksal des spät-entdeckt-Werdens. Erst Ende des 
19. Jahrhundert kam das Autograph Beethovens ans Licht der 
Öffentlichkeit. Gedruckt wurde es erst 1912, der weiter gefunde-
ne Menuett-Satz gar erst 1952. 
Und die große „Schicksals“-Sinfonie Nr. 5 mit dem markanten 
pochenden Eingangsmotiv? Beethoven widmete sich ihr erst-
mals 1803. Zur wirklichen Komposition kam es aber dann erst 
1806-1808. Die Sinfonie entstand parallel zur so ganz anders 
gearteten lieblichen „Pastorale“, der Sinfonie Nr. 6, was wieder 
einmal den Schluss nahelegt, dass Beethoven besonders krea-
tiv in der zeitgleichen Beschäftigung mit krassen Gegensätzen 
war. Mit seiner „Fünften“ hat er nicht nur ein musikalisches Meis-
terwerk geschaffen, sondern auch ein politisches Statement 
der besonderen Art: War die Dritte noch ein Heldenepos für 
den Revolutionär Napoleon, so ist die Fünfte – in der Erfahrung, 
dass dieser Napoleon dann doch lieber seine eigene Macht als 
die Ideale der Revolution ausbaute und sich zum Kaiser krönen 
ließ – eine schonungslose Abrechnung mit dem Verrat, die im 
strahlenden C-Dur-Finale in einen Siegesgesang der Freiheit 
mündet.	 	 	 	
	
Ruth M. Seiler

Die Sinfonie im Salon Schlosskonzerte Königs Wusterhausen

Jetzt bestellen auf	

schlosskonzertekoenigswusterhausen.de

CD 1 und 2 bei GLS-Studios unter dem Label Accent Music erschienen.
 CD 3 bei Hänssler Classic erschienen.
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Partner, Sponsoren, Förderer und Spender
Wir danken allen Partnern, Förderern, Sponsoren und all unse-
ren Ratgebern, Helfern und Freunden für ihr großes Engage-
ment.

Unser Dank gilt dem Landkreis Dahme-Spreewald, der Ge-
sellschaft zur Verwertung von Leistungsschutzrechten mbH 
(GVL), der Mittelbrandenburgischen Sparkasse in Potsdam und 
unseren treuen Sponsoren und Spendern aus der Region für 
ihre finanzielle Unterstützung: 

Sabelus XXL Apotheken, E.DIS AG, BEV Ingenieure, F/G/M 
Automobil GmbH, VON POLL IMMOBILIEN, Steuerbüro Bockel-
mann, WKW Wärmeversorgungsgesellschaft mbH, Fahrrad 
König, BER Flughafen Berlin Brandenburg, Edelmond Chocola-
tiers, Ahner Landschaftsarchitektur, ZAL Berlin Brandenburg, HB 
Gebäudetechnik, Müller.Zeiner Industrieverpackungen, Michulitz 
Freischaffender Architekt, Stettnisch Augenoptik & Hörakustik, 
sta2architekten.ingenieure.partnerschaft mbB, KONSUM Königs 
Wusterhausen, Musikladen Brusgatis, Gärtnerei Genz, REST 
Regionale Entsorgungsservice & Transport GmbH.
Wir danken Frau Ruth M. Seiler für die sachkundigen und mit 
leichter Feder geschriebenen Werkbeschreibungen und dem 
Fotografen Norbert Vogel, der die auftretenden Musiker meis-
terlich und sensibel ins Bild setzt.

Wir freuen uns, wenn Sie die Schlosskonzerte Königs Wuster-
hausen finanziell unterstützen. Bitte überweisen Sie Ihre Spende 
auf das Konto des Vereins Schlosskonzerte Königs Wusterhau-
sen e. V..

Kontoinhaber
Schlosskonzerte Königs Wusterhausen e. V.
Mittelbrandenburgische Sparkasse Potsdam
IBAN: DE84 1605 0000 1000 5094 23
BIC: WELADED1PMB

Verwendungszweck
Schlosskonzerte Königs Wusterhausen e. V.

Eine Bescheinigung über den gespendeten Betrag wird Ihnen 
zeitnah zugesandt.

Gern können Sie auch auf Dauer den Verein Schlosskonzerte 
Königs Wusterhausen e. V. durch eine Fördermitgliedschaft 
unterstützen.

Schlosskonzerte Königs Wusterhausen e. V.
Friedenstraße 43 · 15732 Eichwalde
Mobil +49 152 08545870

kontakt@schlosskonzertekoenigswusterhausen.de
facebook.com/SchlosskonzerteKoenigsWusterhausen

Den Aufnahmeantrag können Sie als PDF-Formular zum Aus-
drucken auf unserer Webseite herunterladen. Der Mitgliedsbei-
trag ist steuerlich absetzbar.

Sponsoren, Förderer, Partner und Spender

Förderer

Hauptsponsoren

Kooperationspartner

Spender

Medienpartner

Sponsoren
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Tickets und Kontakt
Tickets und Informationen
Musikladen Brusgatis
Bahnhofstraße 10
15711 Königs Wusterhausen
Telefon 03375 202515
www.musikladen-kw.de

Touristinformation Dahme-Seenland
Bahnhofsvorplatz 5
15711 Königs Wusterhausen
Telefon 03375 252025
www.dahme-seenland.de

Tickets an allen bekannten Vorverkaufsstellen - Informationen 
und ausführliches Programm unter
schlosskonzertekoenigswusterhausen.de

Tickets online auf reservix.de oder
schlosskonzertekoenigswusterhausen.de

Ticketpreise
Fachhochschule für Finanzen: 35 / 25 €
Kinder / Jugendliche bis 16 Jahre: 8 €
Abendkasse: Zuschlag 3 €

Eine aufwändig gestaltete Programmbroschüre mit detaillierten 
Informationen zu den Künstlern, Komponisten und gespielten 
Werken ist im Ticketpreis enthalten.

Spielort
Fachhochschule für Finanzen
Schillerstraße 6
15711 Königs Wusterhausen

Notwendige Änderungen von Programmen und Besetzungen, 
insbesondere Programmkürzungen und Verschiebung des Kon-
zertbeginns durch doppelte Aufführungen aufgrund pandemie-
bedingter behördlicher Anweisungen bleiben vorbehalten und 
berechtigen nicht zur Rückgabe der Karten. Bitte informieren Sie 
sich aktuell auf unserer Webseite.

Veranstalter
Schlosskonzerte Königs Wusterhausen e. V. 
Friedenstraße 43 
15732 Eichwalde

Mobil 0152 08545870 
kontakt@schlosskonzertekoenigswusterhausen.de 
www.schlosskonzertekoenigswusterhausen.de 

Begleitende Werbeagentur
www.zeilenhoehe.de




