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Gerlint Böttcher
Liebe Konzertbesucherinnen und Konzertbesucher,

das Schlossensemble verzauberte nicht nur Theodor Fon-

tane, der seine eindrückliche Begegnung mit dem Schloss 

Königs Wusterhausen in seinen „Wanderungen durch die Mark 

Brandenburg“ beschrieb – die besondere Aura dieses Areals, 

der romantische Schlosspark im Renaissancestil sowie die 

naheliegende Kreuzkirche verzaubern auch heute. Und so sind 

die hier ansässigen Schlosskonzerte Königs Wusterhausen mit 

ihren ausgesuchten Künstlern und erlesenen Programmen ein 

Besuchermagnet geworden. Nach aufwändigen Umbaumaß-

nahmen finden sie wieder in der Kreuzkirche statt. Aber auch 

der historische Kavalierhaussaal und der moderne Saal der 

Fachhochschule für Finanzen gehören zu unseren diesjährigen 

Spielstätten. 

Das Festival eröffnet das vielfach preisgekrönte Südwest-

deutsche Kammerorchester Pforzheim, das schon in den 

vergangenen Jahren für hinreißende Konzertabende in Königs 

Wusterhausen sorgte. Dieses Mal am Pult eines romantisch in-

spirierten Programms: der französische Dirigent und Harfenist 

Aurélien Bello. Wir führen u. a. das Klavierkonzert g-Moll von 

Mendelssohn in besonders reizvoller historischer Fassung für 

Streichorchester auf – eine Rarität in den Konzertsälen. 

Er spielt nicht nur virtuos und intensiv, sondern ist auch un-

gemein kreativ und experimentierfreudig, so dass er kürzlich 

den Opus Klassik bekam: Sergey Malov verbindet in seinem 

Programm „Kunst der Fuge“ Werke von Johann Sebastian 

Bach mit eigenen Improvisationen auf Violine, Violoncello da 

spalla, Clavichord und einer Loop Station und erzielt damit 

eine erstaunliche kammermusikalische Wirkung.

Zu den jungen Shootingstars der Klassikszene gehört Volume³. 

Eleanor Doddford, Karsten Hoffmann und Gabriel Yeo spielen 

in der aparten Besetzung Oboe, Horn und Klavier und sind 

Stipendiaten des Deutschen Musikwettbewerbs. Durch eine 

Kooperation mit dem Deutschen Musikrat fördern die Schloss-

konzerte junge hochbegabte Musikerinnen und Musiker. 

Man kennt ihn als Schauspieler aus Kino-Hits wie „Kleine 

Haie” oder „Der bewegte Mann”. Einem fast noch größeren 

Publikum wurde Rufus Beck als genialer Vorleser der „Harry 

Potter”- Bände und zahlreicher anderer Bücher bekannt. Anna 

und Ines Walachowski sind eines der führenden Klavierduos 

und begeistern auf internationalen Konzertpodien. Gemeinsam 

bringen sie den „Sommernachtstraum“ von Shakespeare auf 

die Bühne – als hinreißende Stand up Comedy mit der gleich-

namigen Schauspielmusik von Mendelssohn.

Einzigartige Konzerterlebnisse, die ohne unsere treuen Spon-

soren, Fördermittelgeber, Spender, Medien- und Koopera-

tionspartner und all die fleißigen Mitarbeiter und Helfer nicht 

möglich wären. Ihnen allen danken wir sehr herzlich!

Freuen Sie sich auf unvergessliche Musikerlebnisse!

Gerlint Böttcher / Künstlerische Leiterin der Schlosskonzerte 

Königs Wusterhausen

www.gerlintboettcher.de

© Peter Adamik
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Eröffnungskonzert in der Kreuzkirche
am Samstag, 03.09.2022

„Klangzauber“

Albert Roussel	 Sinfonietta op. 52	

(1869 – 1937)	 Allegro molto

	 Andante

	 Allegro

Felix Mendelssohn Bartholdy	 Konzert für Klavier und Orchester Nr. 1 g-Moll op. 25

(1809 – 1847)	 in der historischen Fassung mit Streichorchester von

	 Paul Graf von Waldersee (1831 – 1906)

	 Molto allegro con fuoco

	 Andante 

	 Presto. Molto allegro vivace

	

– Pause –

Antonín Dvořák	 Serenade E-Dur op. 22	

(1841 – 1904)	 Moderato

	 Tempo di Valse

	 Scherzo. Vivace

	 Larghetto

	 Finale. Allegro vivace

Gerlint Böttcher
„…brilliert auf exzellente Weise: Glasklar, leicht und fein dosiert ist 
ihr Anschlag…ausgesprochene Fähigkeiten zu emotionaler Tiefe…“
Piano News, Bernd Wladika

Gerlint Böttcher konzertiert als Solistin renommierter Orches-

ter wie des Konzerthausorchesters Berlin, des Südwestdeut-

schen Kammerorchesters Pforzheim, der Berliner Symphoni-

ker, des Philharmonischen Orchesters Ryazan/Russland und 

des Philharmonischen Staatsorchesters Halle unter Dirigenten 

wie Sergey Oselkow, Heribert Beissel, Timo Handschuh und 

Nicholas Milton. Konzertreisen führten sie nach Europa, Asien, 

Amerika und in den Nahen Osten. Die Pianistin ist bei wichtigen 

Festivals zu erleben; in Kooperation mit den Bayreuther Fest-

spielen wurde sie wiederholt ins Haus Wahnfried nach Bay-

reuth eingeladen. Kompositionen, die sie uraufführte, wurden 

ihr von erstklassigen Komponisten „in die Finger“ geschrieben.

Sechs von der Presse hochgelobte CDs dokumentieren das 

künstlerische Niveau der Pianistin. In Zusammenarbeit mit dem 

MDR machte sie mit einer viel beachteten Ersteinspielung die 

Rhapsodien Jan Vaclav Voříšeks der Öffentlichkeit zugäng-

lich und gilt seitdem als Voříšek-Interpretin, die mit „blitzender 

Virtuosität den Rhapsodien einen unvergleichlichen Zauber 

verleiht“. 2021 erschien ihr neues Album mit dem Südwest-

deutschen Kammerorchester Pforzheim bei Hänssler Classic, 

das auch eine Weltersteinspielung der Werke Günther Kas-

seckerts enthält.

Weitere Höhepunkte waren Auftritte beim „Deutsch-Rus-

sischen PianoArtFestival“ in Ryazan/Russland im Rahmen 

des Deutschlandjahres 2012/13 unter der Federführung des 

Goethe-Instituts. Bereits als Studentin umrahmte sie musika-

lisch die Sonntagsvorlesungen des bedeutenden Gerichtsme-

diziners Otto Prokop an der Berliner Charité und trat mit ihm zu 

seinem Vortrag „Mozarts Tod und die großen Schwindel“ u. a. 

im Berliner Konzerthaus auf.

Sie sorgte für das musikalische Programm des Take Off Award 

im Holiday Inn Berlin Airport, gestaltete musikalisch eine Le-

sung mit Iris Berben und die Vorstellung der Angela-Merkel-

Biografie „Die Zauderkünstlerin“ von Nicolaus Blome in Berlin. 

Aus Anlass des 20. Jahrestages des Falls der Berliner Mauer 

übernahm sie die musikalische Gestaltung der Verleihung des 

Europapreises der Deutschen Gesellschaft e. V. an Hans-Diet-

rich Genscher. 

Gerlint Böttcher gibt Meisterkurse und ist gefragte Jurorin 

internationaler Wettbewerbe, z. B. des „Internationalen Men-

delssohn 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 durch Georg 

Sava und Bernard Ringeissen. Sie ist Preisträgerin internationa-

ler Wettbewerbe und gewann den „Internationalen Kammer-

musikwettbewerb Isola di Capri“ in Italien. Gefördert wurde 

sie durch die Gotthard-Schierse-Stiftung in Berlin, durch ein 

Stipendium des Deutschen Musikrats und durch Kulturstipen-

dien 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 Musik-

hochschule „Hanns Eisler“.

www.gerlintboettcher.de

© Peter Adamik

Beginn Konzert: 19.00 Uhr

Beginn Schlossführung: 17.30 Uhr

Gerlint Böttcher – Klavier

Südwestdeutsches Kammerorchester Pforzheim

Aurélien Bello – Leitung
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Aurélien Bello
Aurélien Bello wurde 1980 in Frankreich geboren und studierte 

zunächst Musiktheorie, Harfe und Orchestrierung am CNSMD 

von Lyon. Es folgte ein Dirigierstudium an der Hochschule für 

Musik „Hanns Eisler“ bei Professor Hans-Dieter Baum. Er wurde 

vom Dirigentenforum des Deutschen Musikrates gefördert und 

war Stipendiat der Akademie „Musiktheater heute“ der „Deut-

sche Bank Stiftung“.

Als Harfenist spielte Aurélien Bello bei renommierten Or-

chestern, so auch bei den Berliner Philharmonikern, unter 

Dirigenten wie Sir Simon Rattle, Pierre Boulez, Tugan Sokhiev 

und Gustavo Dudamel. Auf Vermittlung von Claudio Abbado, 

der ihn als Harfenist beim Gustav Mahler Jugendorchester 

kennenlernte, konnte Aurélien Bello 2005 in Venezuela bei 

verschiedenen Orchestern des Sistema Netzwerks als Dirigent 

debütieren. Seitdem dirigierte er viele bekannte Ensembles, 

unter anderem das Deutsche Sinfonieorchester Berlin, das 

Konzerthausorchester Berlin, die Deutsche Radiophilharmonie 

und das Münchener Rundfunkorchester. Mit Mitgliedern der 

Berliner Philharmoniker dirigierte er 2015 seine eigene Orches-

trierung von „Der kleine Rosenkavalier“. 

Aurélien Bello leitet seit deren Gründung im April 2015 die 

Junge Kammerphilharmonie Berlin, das Ensemble des Jungen 

Freundeskreises der Berliner Philharmoniker. Neben den 

regelmäßigen Konzerten in der Philharmonie Berlin ist das 

Orchester Festivalorchester der Kammeroper Schloss Rheins-

berg. Opernproduktionen führten Aurélien Bello u. a. an die 

Komische Oper Berlin, zu den Festspielen in Baden-Baden, 

nach Bielefeld, Gelsenkirchen, Schwerin und Rheinsberg. Als 

Kapellmeister am Theater Kiel konnte er 2009 – 2010 sein 

Opernrepertoire um grundlegende Stücke erweitern.

Seit 2013 widmet sich Aurélien Bello auch vermehrt der Or-

chestrierung und Komposition. Für die Berliner Philharmoniker 

bearbeitete er „Der kleine Rosenkavalier“ von R. Strauss (2015), 

„La Boîte à Joujoux“ von Debussy (2016), sowie eine „Hom-

mage à Sir Simon Rattle“ für seine Verabschiedung (2018). Für 

das Radio-Sinfonieorchester Berlin reduzierte er 2014 den 

Opernzyklus „Der Ring des Nibelungen“ von Wagner auf 50 

Musiker und 100 Minuten. 

Die Orchesterkomposition „Eine kurze Geschichte der Zeit“ 

nach Stephen Hawking wurde im Januar 2018 in der Phil-

harmonie Berlin uraufgeführt. 2017 und 2018 komponierte er 

zwei Opern für die Musikakademie Rheinsberg als Auftrag 

des Bundesministeriums für Familie, Senioren, Frauen und 

Jugend. Im März 2019 wurde seine Kinderoper „Der Kleine und 

Otello“ nach Motiven von Verdi und nach einem Libretto von 

Tina Hartmann von den Berliner Philharmonikern uraufgeführt. 

www.aurelienbello.com

© Peter Adamik
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Südwestdeutsches Kammerorchester Pforzheim
Ein frischer und packender musikalischer Zugriff und stilisti-

sche Vielfalt von der Alten bis zur Neuen Musik sind die Erken-

nungszeichen des Südwestdeutschen Kammerorchesters 

Pforzheim. Das in der Basis mit vierzehn Musikern aus sieben 

Nationen besetzte Ensemble ist eines der ganz wenigen 

„Full-time“-Kammerorchester: So wird eine außergewöhnliche 

Homogenität und Flexibilität des Klangbildes möglich, die 

auch in größerer Besetzung mit Bläsern und weiteren Strei-

chern 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 Salz-

burg, Luzern und Leipzig und auf weltweiten Konzertreisen 

zu hören war. Maurice André, Dietrich Fischer-Dieskau, Frans 

Brüggen und Yehudi Menuhin waren nur einige der musika-

lischen Größen, mit denen das „Südwestdeutsche“ zusam-

menarbeitete. Nach der Tilegant-Ära wurde das Orchester 

vor allem durch Paul Angerer, Vladislav Czarnecki, Sebastian 

Tewinkel und Timo Handschuh geprägt. Mit Beginn der Kon-

zertsaison 2019/20 übernahm der britische Dirigent Douglas 

Bostock die künstlerische Leitung und prägt und entwickelt 

seither Klang, Stilistik und Programmatik des Ensembles 

weiter.

Auf seinem Erfolgsweg hat das Südwestdeutsche Kammer-

orchester neben etlichen Rundfunkaufnahmen etwa 300 

Schallplatten und CDs eingespielt, von denen eine ganze 

Reihe mit internationalen Preisen ausgezeichnet wurden. Zahl-

reiche Uraufführungen (Jean Francaix, Harald Genzmer, Enjott 

Schneider, Mike Svoboda) belegen seine Kompetenz auch für 

die zeitgenössische 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, Betti-

na Castano) und Figurentheater.

www.swdko-pforzheim.de

© Wolfgang Schmidt
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Roussel

Albert Roussel stand auf dem Zenit seines Ruhmes – seit Mitte 

der 1920er Jahre galt er als einer der führenden französischen 

Komponisten – als er sich anschickte, seine Sinfonietta zu 

komponieren. Roussels Stil hatte sich ausgehend vom Im-

pressionismus weiterentwickelt durch seine hohe Kenntnis 

barock-klassischer Formen einerseits und indischer und asia-

tischer Klänge und Rhythmen andererseits. Seine Harmonik 

wurde chromatischer und verzweigter bis hin zur Bitonalität, 

seine Rhythmik diffizil und gewagt. Sein Ziel war eine moder-

ne Musik, die auf den Traditionen der Vorfahren basierte und 

die keine Effekthascherei betrieb, sondern klare Verhältnisse 

schuf. Damit wurde er – wiewohl er keine Schüler und Nach-

ahmer hatte, ja haben wollte – zu einer Art Anführer der neuen 

Musikbewegung. 

Jane Evrard, selbst eine herausragende Geigerin, die in Paris 

ein Frauen-Streichorchester („L̀Orchestre feminin de Paris“) ge-

gründet hatte, ging daher natürlich auch auf Roussel zu, als sie 

nach Auftragskompositionen für ihr Ensemble suchte. 

Wiewohl Evrards Ensemble als exzellenter Klangkörper an-

erkannt war (erstaunlich angesichts der Tatsache, dass es sich 

eigentlich für Frauen nicht schickte, als Orchestermusikerinnen 

zu arbeiten), scheint auch Roussel den Frauen nur Begrenztes 

zugetraut zu haben. Er nahm den Kompositionsauftrag an, 

schien aber dem damals verbreiteten Vorurteil zu folgen, dass 

Frauen keinen Kontrabass spielen könnten. So komponierte er 

zwar im zweiten Satz seiner Sinfonietta, die für Evrards Ensem-

ble entstand, eine exponierte Kontrabassstimme, schrieb aber 

der Orchesterleiterin in einem Brief dazu, sie solle sich einen 

guten männlichen Kontrabassisten besorgen, um die Stimme 

adäquat wiedergeben zu lassen und diesen dann halt als Frau 

verkleiden, damit er unter ihren Damen nicht auffiele. Man mag 

darüber rätseln, was Roussel zu solch absonderlichem Han-

deln bewogen hatte – wollte er mit seiner Komposition zeigen, 

dass er begriffen hatte, dass Frauen auch konnten, was Männer 

konnten, wollte er sich einen Scherz erlauben, oder war er 

schlicht ein verbohrter Macho? Natürlich kann man solche 

Überlegungen auch einfach lassen, denn: Der Kontrabass war 

in Evrards Ensemble exzellent, wenngleich eben „nur“ weib-

lich, besetzt. Die Qualität der Komposition seiner Sinfonietta ist 

auf jeden Fall nicht eingeschränkt durch irgendwelche männ-

lichen Ressentiments, sodass ausgerechnet dieses „Frauen-

stück“ bereits bei der Uraufführung das Publikum begeisterte 

und seither zu Roussels populärsten Stücken gehört.

Mendelssohn

Felix Mendelssohn Bartholdy war noch ein junger, begeister-

ter und begeisternder Mann, als er 1830 auf einer der vielen 

Reisen seines Lebens über Weimar, wo er letztmalig längeren 

Halt bei dem ihm so nahen Dichterfürsten Goethe gemacht 

hatte, nach München kam. Hier standen ihm alle Häuser offen 

– Goethes Empfehlungsschreiben waren beste Türöffner (zu-

mal König Ludwig I. sich so dringend, aber letztlich vergeblich 

gewünscht hatte, dass Goethe nach München ziehen sollte, 

denn: Ludwig hatte aus der bayrischen Hauptstadt ein Kunst- 

und Kulturzentrum der besonderen Art gemacht, dem die 

Anwesenheit des Literaturpapstes wohl zu Gesicht gestanden 

hätte!). 

Mendelssohn wurde in München nicht nur von Goethes 

Gnaden sehr rasch herumgereicht, er traf auch alte Bekannte 

wieder, u. a. Delphine von Schauroth, eine junge, aus ver-

armtem Adel stammende Pianistin, die er 1825 bereits in Paris 

(da war sie noch ein Klavierwunderkind) kennengelernt hatte. 

Mittlerweile war sie siebzehnjährig, „schlank u. blond u. blau-

äugig u. weißhändig und etwas vornehm“, wie Mendelssohn in 

seinem Taschenkalender vermerkte. Außerdem besaß sie ein 

gutes englisches Klavier, das ihn – wie er selbst schrieb – zu-

sammen mit ihrem Charme bewegte, sie häufig zu besuchen. 

Auch komponierten die beiden jungen Leute sich gegensei-

tig Widmungswerke – Felix überarbeitete für Delphine eine 

bereits existierende Etüde zum Rondo capriccioso op. 14 und 

Delphine komponierte ihm in nächtlicher Arbeit ein „Lied ohne 

Worte“. Und die beiden spielten eifrig Klavierduette – kurz: 

Mindestens der junge Mendelssohn war verliebt! (Nach der 

Art und Häufigkeit seiner „Delphine“-Berichte an die heimische 

Familie begannen seine Schwestern und auch seine Mutter 
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ernsthaft, Delphine als mögliche zukünftige Schwägerin, resp. 

Schwiegertochter in ihre Überlegungen einzubeziehen…)

Zunächst ging Mendelssohns Reise aber – so wie mit dem 

Vater geplant – weiter über Österreich nach Italien, wo er 

mehrere Monate verbrachte. Die Auseinandersetzung mit 

einem ersten „echten“ Klavierkonzert begann in Rom, wo er 

aber wohl mehr im Geist denn auf dem Papier komponierte. 

Erst als er im Spätsommer 1831 wieder in München war, setzte 

er sich daran, in kürzester Zeit diese Gedanken in ein voll-

ständiges Werk zu gießen, das am 17. Oktober in einem großen 

Konzert, das Mendelssohn im Münchner Odeonssaal vor 1100 

Menschen mit eigenen Werken und Improvisationen als Bene-

fizkonzert für arme Menschen gab, uraufgeführt wurde. Über 

die Entstehung des Klavierkonzertes berichtete er u. a., dass 

Delphine von Schauroth, die er natürlich wiedertraf und die 

sich als Pianistin und Komponistin sehr positiv entwickelt hatte, 

ihm am 6. Oktober – also zwei Wochen vor der Uraufführung 

– „mir zu meinem g-moll-Concert eine Passage componiert, 

die gewaltig knallen soll“.  So mögen einzelne Passagen ein 

Gemeinschaftswerk gewesen sein…

Das Konzert sprüht vor jugendlicher Begeisterung. Bereits 

die Orchestereröffnung wirkt – gestaltet als aufbrausendes 

Crescendo – wie das eilige Aufstoßen einer großen Saaltür, 

hinter der der Solist/die Solistin nur darauf wartet, mit einer 

kadenz-ähnlichen Anfangspassage sein/ihr Virtuosentum 

unter Beweis zu stellen, bevor das Hauptthema erscheint. Im 

Seitenthema tritt Mendelssohn nicht so plakativ auf, vielmehr 

lässt er es sich erst allmählich – wie improvisierend – im Kla-

vierpart entwickeln. Der spektakuläre Erstauftritt des Klaviers 

in Oktavskalen wird in der Durchführung wieder aufgegriffen, 

bevor der erste Satz erst schmetternd und dann durch eine 

sich beruhigende Kadenz allmählich in das Andante überleitet. 

Hier hat Mendelssohn (auch geleitet von seiner emotionalen 

Gebundenheit an Delphine, der er das Konzert widmete) ein 

wunderbares Notturno in der gemessen an der Haupttonart g-

Moll scheinbar abwegigen Tonart E-Dur geschaffen. Abwegig? 

Nun ja, sein Rondo capriccioso op. 14 und Delphines Lied ohne 

Worte für ihn stehen in der gleichen Tonart…

An das Andante nahtlos anschließend folgt ein mitreißendes 

Finale, in dem sich Mendelssohn formale Anleihen an Carl 

Maria von Webers Konzertstück erlaubt und in der Reprise 

thematische Rückgriffe auf den ersten Satz vornimmt, die die 

Geschlossenheit dieses ersten reifen Klavierkonzertes noch 

betonen. 

Von diesem Konzert entstand – wie so oft – bereits im 19. 

Jahrhundert im Nachhinein eine reduzierte Fassung, die Auf-

führungen wahrscheinlicher machen sollte. Für die Fassung für 

Klavier und Streichorchester, die in unserem Konzert erklingt, 

zeichnet Paul Graf von Waldersee verantwortlich, der sich 

früh von seinem Beruf als preußischer Militär im Rang eines 

Majors zur Ruhe setzte, um in seiner Wahlheimat Königsberg 

seine Liebe zur Musikwissenschaft auszuleben. Nicht nur gab 

er Mozarts Werke und die des großen Preußenkönigs Fried-

rich II. heraus, er erstellte auch zahlreiche Bearbeitungen von 

Orchesterwerken großer Meister. Eine enge Zusammenarbeit 

verband ihn dabei mit dem Verlag Breitkopf & Härtel in Leipzig, 

bei dem auch Mendelssohns Klavierkonzert erschienen war.

Dvořák

Im letzten Werk unseres Konzertes begeben wir uns in die Zeit 

der Spätromantik. Nicht nur ein Albert Roussel, auch schon ein 

Antonín Dvořák bezog sich gerne auf alte Musiktraditionen. 

Als er als junger, von Ideen überquellender mährischer Kom-

ponist zwischen 1875 und 1878 zwei Serenaden komponierte, 

folgte er dem Vorbild klassischer Serenaden des 18. Jahr-

hunderts. Die eine Serenade, eine Bläserserenade, geht auch 

instrumental auf die berühmten klassischen Freiluftmusiken 

des 18. Jahrhunderts zurück. Die andere, die Streicherserenade 

op. 22, bleibt instrumentenbedingt eher im Salon, um dort ihr 

Publikum zu erfreuen. Dvořák hielt sich in dieser wunderbar 

klangschönen Komposition an die ursprüngliche Fünfsätzig-

keit der klassischen Sonate. Im einleitenden Präludium wird 

die kleine Melodie zunächst immer wieder als Kanon von 

den einzelnen Stimmgruppen wechselseitig beantwortet. Im 

Mittelteil geht Dvorák dann über zu punktierten Rhythmen, die 

den Tanz fordern. Es folgen ein Walzer und ein Scherzo, also 

Klangzauber
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Tanzsätze verschiedener Couleur. Der Walzer wechselt zwi-

schen kraftvollen und zarten Episoden, das Scherzo speist sich 

aus der reichen Melodik und Rhythmik böhmisch-mährischer 

Volksmusik und verdient seinen Namen zu Recht! Das große 

Hauptgewicht der Serenade liegt auf dem langsamen Satz, in 

dem sich Dvořák als romantischer Sänger verströmt. Im Finale 

schließt nach rondoartigen Episoden, zwischen die je ein sehr 

kraftvoller Kontrapunkt gestellt wird, eine Reminiszenz an das 

Präludium den Kreis der Serenade… lassen Sie sich die Musik 

auf der Zunge zergehen!

Ruth M. Seiler
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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 – das 

Instrument, auf dem Johann Sebastian Bach wahrscheinlich 

seine Cellosuiten selbst gespielt hat. Sergey Malovs Repertoire 

reicht von frühbarocker Musik über Johann Sebastian Bach, 

den klassischen und romantischen Violinkonzerten bis hin zu 

Uraufführungen Neuer Musik. 

Für seine Interpretationen setzt er sich intensiv mit Stilfragen 

und Spieltechniken der jeweiligen Epoche auseinander.

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 war er Preisträger 

des ARD-Wettbewerbs in München sowie des Tokyo Viola 

Competition.

Als Solist auf der Violine und Bratsche trat er mit Orches-

tern wie BBC London Orchestra, dem London Philharmonic 

Orchestra, dem Sinfonieorchester des Bayerischen Rundfunks, 

dem Enesco Philharmonic Orchestra, der Auckland Philhar-

monia und dem Tokyo Philharmonic Orchestra auf. Einladun-

gen vergangener Saisons führten ihn außerdem zum Helsinki 

Philharmonic Orchestra, mit dem er Sibelius‘ Violinkonzert an 

Sibelius‘ Geburtstag unter Klaus Mäkelä interpretierte, zu den 

Innsbrucker Festwochen für Alte Musik, auf eine Japan-Re-

cital-Tournee sowie eine Tournee mit dem Württembergischen 

Kammerorchester Heilbronn. Im Sommer 2019 war er Resi-

denz-Künstler beim Turku Music Festival in Finnland.

Beim Leipziger Bach-Wettbewerb wurde Sergey Malov mit der 

Barockvioline ausgezeichnet. Die „Jumpstart Jr. Foundation“ 

Amsterdam stellte ihm eine Gioffredo Cappa Barockvioline zur 

Verfügung. Als Solist trat er mit der Akademie für Alte Musik 

Berlin, dem Venice Baroque Orchestra, dem Sevilla Baroque 

Orchestra, dem „Musica Viva“ Orchester Moskau, der Camera-

ta Salzburg und dem Barockorchester Halle auf.

Höhepunkte der vergangenen Saison 2020/21 waren u. a. 

Debüts als Solist beim hr-Sinfonieorchester und als Solist und 

Leiter beim State Academic Symphony Orchestra of Russia in 

Moskau. Wiedereinladungen führten ihn u. a. als Conductor in 

Residence zum Orchestra de Ciudad de Granada. Die Saison 

2021/22 beinhaltet weitere glanzvolle Debüts, u. a. im Musik-

verein Wien, im Boulez Saal Berlin, außerdem begrüßt ihn das 

Internationale Musikfestival Bogotá für drei Konzerte.

Sergey Malovs Aufnahmen u. a. von Werken Bachs, Paganinis 

oder Ysaÿes sind bei DECCA, EASonus, Hänssler Profil, Alba 

und Pan Classics sowie Solo Musica erschienen. Im Herbst 

wurde seine Einspielung der sechs Cello-Suiten von J. S. Bach 

mit dem OPUS Klassik 2021 ausgezeichnet. Seine jüngste Ver-

öffentlichung (2021) sind die 24 Capricen von Niccolo Paganini.

Seit September 2017 ist Sergey Malov als Professor für Violine 

an die Zürcher Musikhochschule berufen.

Die Videos mit seinem Violoncello da Spalla wurden über eine 

Million Mal im Internet angesehen.

www.sergeymalov.com

© Julia Wesely

Konzert im Großen Saal der Fachhochschule für Finanzen
am Samstag, 17.09.2022 

„Kunst der Fuge“

Johann Sebastian Bach	 Toccata und Fuge d-Moll, BWV 565 

(1685 – 1750)

Johann Sebastian Bach	 Suite für Violoncello Nr. 5 c-Moll, BWV 1011 

	 Prélude

	 Allemande

	 Courante

	 Sarabande

	 Gavotte I

	 Gavotte II - Trio

	 Gigue

Johann Sebastian Bach	 Sonate für Violine solo Nr. 3 C-Dur, BWV 1005 

	 Adagio 

	 Fuga

	 Largo

	 Allegro assai

dazwischen:	 Inventionen und Sinfonien von Johann Sebastian Bach auf dem

	 Clavichord sowie vereinzelt Einsatz einer Loop-Maschine

Beginn Konzert: 19.00 Uhr

Beginn Schlossführung: 17.00 Uhr

Sergey Malov – Violine, Violoncello da spalla, Clavichord, Loop Station
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Johann Sebastian Bach:
Ein Allrounder – auch im instrumentalen Bereich

Wer an Johann Sebastian Bach denkt, dem fallen vermutlich 

Kantaten ein, Orgelmusik, große oratorische Werke wie Mat-

thäus-Passion und h-Moll-Messe und orchestrale Besonder-

heiten wie Brandenburgische Konzerte oder Orchestersuiten. 

Eventuell verirrt sich ein Gedanke in die Richtung hochkomple-

xer Fugenkonstruktionen … und relativ verlässlich klingen bei 

den allermeisten Nachdenkenden Hits an wie die Choralbe-

arbeitung über „Jesus bleibet meine Freude“, die d-Moll-Toc-

cata als „das“ barocke Orgelwerk schlechthin und vielleicht der 

markante Anfang des „Weihnachtsoratoriums“.

Recht unbestritten ist seit Jahrhunderten, dass Johann Se-

bastian Bach ein Meilenstein der ganz besonderen Art in der 

Musikgeschichte ist. Vollender des Barocks wird er genannt, 

und mit Ehrfurcht betrachten Musiker und Musikliebhaber aus 

allen Sparten die hohe Kunst, mit der er diffizilste kontrapunk-

tische Strukturen geschaffen hat. Nichts von seinen Werken ist 

„ganz nett“, alles hat eine besondere Tiefe, egal aus welcher 

Schaffensphase das jeweilige Werk ist.

Biografisch wird mit Johann Sebastian Bach natürlich Leipzig 

konnotiert – die Stadt, in der er ab 1723 die traditionsreiche 

Stelle des „Thomaskantors“ innehatte. Und die Tatsache, dass 

er sehr viele Kinder in die Welt setzte, resp. von seinen beiden 

Ehefrauen setzen ließ, dürfte auch noch dem einen oder der 

anderen im Bewusstsein sein. Dies umso mehr, als nicht we-

nige seiner männlichen Nachkommen selbst zu bedeutenden 

Komponisten wurden.

Nicht ganz so bekannt ist allgemein, dass Bach nicht nur selbst 

ein erstaunlich vielseitiger Instrumentalist war, sondern auch 

gerne die verschiedensten Ableger „herkömmlicher“ Instru-

mente einsetzte, testete, bauen ließ.

Als großer Organist, der er von früher Jugend aus war – 

gleichermaßen virtuos Literatur spielend wie faszinierend 

improvisierend – beherrschte er natürlich alle Formen von 

Tasteninstrumenten. Sein früher Biograf Forkel beschreibt, 

welche Instrumente Bach besessen hatte und auch, dass er im 

häuslichen Bereich vor allem das Clavichord bevorzugte – das 

heute für die zwischen den Streicherwerken eingestreuten In-

ventionen und Sinfonien erklingt. Beim Clavichord wird der Ton 

nicht wie beim Cembalo angerissen, sondern angeschlagen. 

Die dafür verwendete Tangentenmechanik bewirkt, dass jeder 

gespielte Ton so lange klingt, wie die Taste gedrückt bleibt 

und gleichzeitig nach dem Anschlag durch etwa ein Finger-

vibrato auf der Taste noch klanglich beeinflusst werden kann. 

Das Clavichord, im Grunde ein Vorläufer des Hammerklavieres, 

ist also ein ausdrucksstarkes, wenngleich leises Instrument. 

Forkel schreibt zu Bachs Vorliebe: „Am liebsten spielte er 

auf dem Clavichord. Die sogenannten Flügel, obgleich auch 

auf ihnen ein gar verschiedener Vortrag statt findet, waren 

ihm doch zu seelenlos, und die Pianoforte waren bey seinem 

Leben noch zu sehr in ihrer ersten Entstehung und noch viel 

zu plump, als daß sie ihm hätten Genüge thun können. Er hielt 

daher das Clavichord für das beste Instrument zum Studiren, 

so wie überhaupt zur musikalischen Privatunterhaltung. Er fand 

es zum Vortrag seiner feinsten Gedanken am bequemsten, 

und glaubte nicht, daß auf irgend einem Flügel oder Pianoforte 

eine solche Mannigfaltigkeit in den Schattierungen des Tons 

hervor gebracht werden könne, als auf diesem zwar tonarmen, 

aber im Kleinen außerordentlich biegsamen Instrument.“

Neben den Tasteninstrumenten interessierte er sich sehr für 

die verschiedenen Möglichkeiten von Holz- und Blechblasins-

trumenten, die sogenannte „Oboe da caccia“ etwa, eine tiefe, 

gebogene „Jagdoboe“ setzte er gerne und effektvoll in seinen 

Kantaten und oratorischen Werken ein.

Und schließlich war Bach selbst ein guter Streicher. Als 18-jäh-

riger Jüngling wirkte er für einige Zeit sogar als Hofmusicus 

am Weimarer Hof und verdiente sich seinen Lebensunterhalt 

als Violinist in der herzoglichen Kapelle. In späteren Jahren 

zog es ihn besonders zur mittleren und tieferen Lage der 
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Saiteninstrumente. Es ist überliefert, dass er beim häuslichen 

Musizieren selbst am liebsten die Bratsche spielte. Und genau 

in diesem Tonraum experimentierte er zeitlebens: Es wird all-

gemein verwiesen auf Berichte von Bachschen Zeitgenossen, 

dass er in regem Austausch mit dem Leipziger Instrumenten-

bauer Johann Christian Hoffmann gestanden haben soll über 

die Möglichkeit von Streichinstrumenten, die in der Tenorlage 

oder höheren Basslage besonders klangvoll, wendig und 

solistisch einsetzbar waren. Dem Vernehmen nach hatte er bei 

Hoffmann mehrere solcher Instrumente bestellt. 

Wie genau die aussahen, darüber scheiden sich die Geister. 

Wenn Bach in seinen Kantaten immer wieder ein „Violoncello 

piccolo“ verlangt, könnte er damit ein kleineres, wie ein Cello 

zu spielendes (vermutlich fünfsaitiges) Instrument gemeint 

haben; er könnte aber auch eine Schulter-Bratsche, eine Viola 

da spalla gemeint haben. Über dieses Instrument lesen wir im 

Musikalischen Lexikon von Bachs Zeitgenossen und Cousin, 

Johann Gottfried Walther:  „Violoncello, die Bassa di Viola und 

Viola di Spala sind kleine Baß-Geigen, in Vergleichung der 

größeren mit 5, auch wohl mit 6 Saiten, worauf man leichtere 

Arbeit als auf den großen Maschinen allerhand geschwinde 

Sachen, Variationes und Manieren machen kan; insbesonder-

heit hat die Viola di Spala oder Schulter-Viole einen großen 

Effect beim Accompagnement, weil sie starck durchschneiden 

und die Töne rein exprimiren kann. Sie wird am Bande an der 

Brust befestigt, und gleichsam auf die rechte Schulter gewor-

fen, hat also nichts, das ihre Resonanz im geringsten aufhält 

und verhindert.“

Franz Benda (1709 – 1786), nachmaliger Violinist und Kompo-

nist am berühmten Mannheimer Orchester schrieb über die 

Viola da Spalla gar: „Dies Instrument ist wie ein Violoncell ge-

stimmt, hat aber in der Höhe eine Sayte mehr, ist etwas größer 

als eine Bratsche, und wird mit einem Bande so befestiget, 

daß man es vor der Brust und auf dem Arme halten kann. Der 

selige Kapellmeister Herr Bach in Leipzig hat es erfunden.“

Ob die Zuschreibung der Erfindung nun tatsächlich korrekt ist, 

ist schlecht zu klären. 

Fakt ist aber, dass Bach für seine diffizilen Solopartien – sei es 

in Kantatensätzen, sei es in den Suiten für Solocello – dringend 

Instrumente benötigte, die wendiger als das klassische Conti-

nuo-Cello waren – wie er denn überhaupt den Solostreichern 

Enormes und für die Zeit Ungewöhnliches abverlangte.

Bleiben wir zunächst bei der Violine. In unserem Konzert er-

klingt sie als erstes mit einer Transkription der (s. o.) berühmten 

Toccata und Fuge d-Moll für Orgel. Mit diesem Werk hat es 

nun tatsächlich seine Not: wiewohl engstens mit Bach konno-

tiert, ist gar nicht gesichert, dass Bach der Komponist dieser 

Toccata ist. Vielfach wurde vermutet, dass das Werk eher aus 

seinem Schülerkreis stammt … oder noch mehr, dass es eine 

Transkription einer Geigenkomposition sei: Verschiedene sehr 

violinistische Figurationen der Toccata wie der Fuge legen 

das nahe. Insbesondere eine Stelle in der Toccata ist „geigen-

verdächtig“, denn hier entsteht eine Zweistimmigkeit dadurch, 

dass eine Stimme immer das eingestrichene ‚a‘ wiederholt (die 

leere A-Saite der Violine?) und die andere versetzt dazu eine 

Linie von Einzeltönen auf und ab führt. (Immerhin adeln solche 

Überlegungen die mögliche Rückführung des Toccatenwer-

kes in sein angestammtes instrumentales Ressort, die durch 

die heute erklingende Bearbeitung gegeben wäre.)

Absolut gesichert ist nicht nur Bachs Autorenschaft bei den 

„Sei Solo á Violino senza Baßo accompagnato“, die geteilt sind 

in drei Partiten und drei Sonaten. Heute erklingt daraus die 3. 

Sonate in C-Dur. Die weitere Überschrift des zitierten Autografs 

hatte Bach selbst mit der Überschrift „Libro Primo“ versehen – 

was nahelegt, dass die sechs Cello-Suiten das „Libro Secondo“ 

sein sollten. Letztere sind allerdings nur in sehr unterschied-

lichen Handschriften überliefert, daher bleibt dieser Rück-

schluss Vermutung.

Johann Sebastian Bach:
Ein Allrounder – auch im instrumentalen Bereich
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Bachs Behandlung der Violine in seinen Solowerken ist einzig-

artig – nicht nur, weil diese objektiv betrachtet „schwer“ sind… 

Bach versteht es immer wieder, in die einstimmige Linie eine 

Scheinmehrstimmigkeit zu integrieren, indem er die einstim-

mige Linie der Geige wechselnd oberhalb und unterhalb einer 

imaginären Achse laufen lässt – was eben den Eindruck er-

weckt, es würden zwei Geiger abwechselnd spielen – hier vor 

allem im letzten Satz. Und Bach pflegt – gerade auch in der 

C-Dur-Sonate – regen Gebrauch des mehrstimmigen Spiels 

auf dieser einen Violine – und dies kontrapunktisch so aus-

geklügelt, dass man nur staunen kann. Der erste Satz kommt 

in der durchgängig punktierten Rhythmik sehr bestimmt daher 

– und baut sich immer wieder zum vielstimmigen akkordi-

schen Klang auf. Der zweite Satz – eine Fuge – nimmt den 

Hörer in den bis zur dreistimmigen Kontrapunktik geführten 

„echten“ Fugenpassagen hart an die intellektuelle Kandare, um 

ihn dann in ausschwingenden einstimmigen Passagen wieder 

durchatmen zu lassen… Im anschließenden Adagio hat Bach 

ein Arioso geschaffen, in dem sich die „singende“ Violine ihre 

Stützakkorde immer wieder selbst gibt.

Die Cello-Suite ist „leichter“, besteht sie doch aus verschiede-

nen Tanzsätzen. Auch hier ist immer wieder mehrstimmiges 

Spiel angesagt – ja, Bach hat diese Suite später sogar für Laute 

bearbeitet, also für ein mehrstimmiges Instrument.

Spannend bleibt in unserem Konzert nun, was der Künstler mit 

diesen Werken noch anfängt. Denn Sergey Malov greift immer 

wieder improvisierend in die Musik des alten Bachs ein, indem 

er im Konzert live Teile seines Spiels mittels einer Loop-Station 

aufnimmt und dann in „Dauerschleife“ gleich wieder zu seinem 

Spiel abspielt… Lassen Sie sich überraschen von den Wechsel-

wirkungen zwischen Alt und Neu!

Ruth M. Seiler

Johann Sebastian Bach:
Ein Allrounder – auch im instrumentalen Bereich
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Konzert im Kavalierhaus
am Samstag, 01.10.2022 

„Bunte Blätter“ 

Robert Schumann	 Adagio und Allegro op. 70 As-Dur für Horn und Klavier

(1810 – 1856) 	 Langsam, mit innigem Ausdruck 

    	 Rasch und feurig

Georg Philipp Telemann	 Fantasie Nr. 10 in fis-Moll für Oboe solo 

(1681 – 1767)

 

Robert Schumann	 Faschingsschwank aus Wien op. 26 für Klavier solo 

	 Allegro – Romanze – Scherzino – Intermezzo – Finale

– Pause –

Robert Kahn	 Serenade f-Moll op. 73 für Klaviertrio

(1865 – 1951)	 Allegretto grazioso e moderato  

	 Vivace 

	 Variationen über ein eigenes Thema

Felix Mendelssohn Bartholdy	 Klaviertrio c-Moll Nr. 2 op. 66 

(1809 – 1847)	 Allegro energico e con fuoco 

	 Andante espressivo 

	 Scherzo. Molto allegro quasi presto 

	 Finale. Allegro appassionato (orig. für Klavier, Violine und Violoncello)

Beginn Konzert: 19.00 Uhr

Beginn Schlossführung: 17.30 Uhr

Volume³

Eleanor Doddford – Oboe

Karsten Hoffmann – Horn	 Gefördert durch den Deutschen Musikwettbewerb, 

Gabriel Yeo – Klavier	 ein Projekt des Deutschen Musikrats.
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Eleanor Doddford
Eleanor Doddford, in England geboren, ist seit Anfang 2020 

Solo-Oboistin an der Staatsoper Hannover. Als Oboen-Solistin 

in Mozart’s Sinfonia Concertante trat sie mit dem Niedersäch-

sischen Staatsorchester Hannover auf, der Konzertmitschnitt 

wurde im März 2022 von NDR Kultur gesendet. 

Erste Orchestererfahrung sammelte Eleanor Doddford früh 

als Solo-Oboistin im National Youth Orchestra of Great Britain 

sowie später als Mitglied der Jungen Deutschen Philharmonie. 

Regelmäßig führen sie Gastauftritte zu renommierten Orches-

tern wie dem Frankfurter Opern- und Museumsorchester, dem 

Gürzenich Orchester Köln, dem Hallé Orchestra in Manchester 

oder dem BBC Symphony Orchestra in London. 

Nach dem Oboenunterricht an der Chetham’s School of Music 

in Manchester bei Professor Stephane Rancourt und Prof. 

Valerie Taylor studierte sie zunächst in London als Associated 

Board of the Royal Schools of Music als Stipendiatin bei Pro-

fessor Fabien Thouand, danach als Erasmus-Studentin in Lyon 

bei den Professoren Jérôme Guichard und Jean-Louis Capez-

zali und schloss dann an der HMDK Stuttgart bei Professor 

Christian Schmitt ihr Bachelorstudium ab. Eleanor Doddford 

war zudem von 2017 – 2018 Stipendiatin von „Yehudi Menuhin 

Live Music Now” Stuttgart. Seit Oktober 2018 setzt sie ihr Mas-

terstudium bei Professor Kai Frömbgen an der Hochschule für 

Musik, Theater und Medien Hannover fort.

© Foto Privat
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Karsten Hoffmann
Karsten Hoffmann (*1998) war Jung- und ist seit 2017 Bachelor-

student an der Hochschule für Musik und Tanz Köln bei Prof. 

Paul van Zelm. Als fünffacher erster Bundespreisträger „Ju-

gend musiziert“ wurde er mehrfach mit einem Sonderpreis der 

Deutschen Stiftung Musikleben ausgezeichnet, 2019 gewann 

er den Wettbewerb der Hochschule für Musik und Tanz Köln in 

der Kategorie Horn. Beim Deutschen Musikwettbewerb 2021 

wurde er mit einem Stipendium ausgezeichnet und in die Kon-

zertförderung Deutscher Musikwettbewerb aufgenommen.

Karsten Hoffmann war Mitglied im Landesjugendorchester 

Rheinland-Pfalz und im Bundesjugendorchester. Er arbeitete 

mit namhaften Dirigenten zusammen, wie Sir Simon Rattle, 

Theodor Currentzis, Marc Albrecht, Markus Stenz, Lothar Zag-

rosek, Karl-Heinz Steffens, Alondra de la Parra und Krzysztof 

Urbański.

Darüber hinaus musizierte er im Ensemble Brassonanz, 

10forBrass und kammermusikalisch gemeinsam mit Professor 

Stephan Wehr und Ken Schumann.

Seit August 2019 ist Karsten Hoffmann Solohornist beim Sin-

fonieorchester Wuppertal.

Karsten Hoffmann ist Stipendiat der Studienstiftung des deut-

schen Volkes und der Dr. Hanns-Simon Stiftung (Bitburg) und 

wurde gefördert durch die Zukunftsinitiative Rheinland-Pfalz 

ZIRP 2018 und das Sparkassen Musikstipendium Rheinland-

Pfalz 2016/17.

Als Solist konzertierte er mit der Sinfonietta Mainz, mit dem 

Wiesbadener Sinfonieorchester und dem Philharmonischen 

Orchester Trier.

© Sören Lukas Schirmer
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Zentrum Aus- und Weiterbildung Berlin-Brandenburg GmbH
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· Verbundausbildung
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· IZ Jobs & Bildung
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· Bildungsberatung
 Die unabhängige und passgenaue Vermittlung in Bildung!

ZAL Berlin-Brandenburg steht für:
· arbeitsmarktnahe Qualifizierungsangebote
· langjährige Erfahrungen
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Unser lebenbejahendes Motto als Bildungsträger lautet:

Zukunft! Arbeit! Leben!

Gabriel Yeo
Gabriel Yeo (*1998, Münster) spielt seit seinem vierten Lebens-

jahr Klavier. Nach seinen Studien in den Jahren 2008 bis 2016 

bei Karl-Heinz Kämmerling, Vassilia Efstathiadou, Matti Raekal-

lio und Jan Jiracek von Arnim in Hannover und Wien setzt er 

sein Studium seit 2016 bei Bernd Goetzke fort.

Er war mehrfacher Bundespreisträger Jugend musiziert (mit 

maximaler Punktzahl). 2018 gewann er den ersten Preis beim 

International Grotrian Piano Competition, im TONALi19-Fina-

le wurde er mit dem 2. Preis ausgezeichnet, außerdem ist er 

Preisträger des Concours International André Dumortier 2018 

und des Internationalen Theodor Leschetizky Klavierwettbe-

werbs 2020. Beim Deutschen Musikwettbewerb 2021 wurde 

er mit einem Stipendium ausgezeichnet und in die Konzertför-

derung Deutscher Musikwettbewerb aufgenommen.

Der Nachwuchskünstler konzertierte im Berliner Konzerthaus, 

im Beethovenhaus Bonn, im Staatstheater Braunschweig, 

in der Düsseldorfer Tonhalle, der Essener Philharmonie, der 

Elbphilharmonie Hamburg, der Laeiszhalle Hamburg und der 

Kölner Philharmonie. Konzerte führten ihn durch Europa sowie 

nach China, wo er 2019 in Shenzhen einen Meisterkurs gab.

Er arbeitete bereits mit Orchestern wie der Deutschen Kam-

merphilharmonie Bremen, der Französischen Kammerphil-

harmonie und der Chapelle Musicale de Tournai zusammen. 

Als Geiger war Gabriel Konzertmeister des Jungen Sinfonieor-

chesters der Westfälischen Schule für Musik in Münster.

Gabriel Yeo ist Stipendiat der Deutschen Stiftung Musikleben 

und der Cordes Stiftung.

www.gabrielyeo.de
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Schumann

Robert Schumann zählt zu den Systematikern unter den Kom-

ponisten. Neues kompositorisches Terrain betrat er vor allem 

gerne über die Schaffung mehrerer Werke einer Gattung / 

eines Genres. Und so arbeitete er sich allmählich vor von Lied 

und Klavier bis hin zur großen Orchestermusik. 

Im Jahr 1839 beendete er eine Reihe höchst fantasievoller und 

genialer mehrteiliger Klavierkompositionen, die schon durch 

ihre Titel wie „Carnaval“ oder eben „Faschingsschwank“ auf 

ihre musikalische und gedankliche Grenzenlosigkeit hinweisen. 

Auch Untertitel wie „Fantasiebilder“ im Fall des op. 26 wei-

sen in diese Richtung. Und wie geschickt Schumann etwa im 

ersten Satz Volkslied („Es ritten drei Reiter“) und die „Marseillai-

se“ mit anklingen lässt – meisterlich. Allerdings: Nach diesem 

kleinen Zyklus wollte er sich vom Klavier lösen und allmählich 

zu größeren Besetzungen weitergehen – über das Lied zur 

Kammermusik und irgendwann zur großen Symphonie!

Im Jahr 1849 wandte er sich (erstmals) der Komposition von 

Duostücken in der Besetzung Solo plus Klavier zu. Praktisch 

veranlagt und verlegerisch denkend wie er war, gab er aber 

dem Verlag durchaus auch Alternativbesetzungen an die Hand 

– um den Absatzmarkt seiner Stücke zu erhöhen. Die Duostü-

cke, die in dieser Schaffensphase entstanden, waren alle für 

verschiedene Blasinstrumente mit Klavier gedacht. Schumann 

lotete das Klangspektrum dieser Instrumente in der Verbin-

dung mit dem Klavier akribisch aus. 

Allegro und Adagio op. 70 entstanden im Februar 1849, und 

Schumann dachte gleich daran, sowohl eine alternative Violin- 

und eine Violoncellostimme mitzuliefern. Im Autograf hieß das 

zweisätzige Werkchen noch „Romanze und Allegro“. Schu-

manns Frau Clara spielte wenige Wochen nach der Fertig-

stellung die Uraufführung zusammen mit dem Hornisten der 

Königlichen Kapelle Dresden, Hans Julius Schlitterau. Schu-

mann schrieb selbst über sein Werk: „Ich [habe vor] Kurzem ein 

Adagio mit ziemlich ausgeführtem, brillantem Allegro für Pia-

noforte und Horn (oder Violoncello) geschrieben und Freude 

daran gehabt, als ich’s hörte“. Seine Frau fand es gar „prächtig, 

frisch und leidenschaftlich, so wie ich es gern habe.“

Telemann

Leidenschaftlich, frisch und prächtig sind auch Georg Philipp 

Telemanns Solo-Fantasien für Traversflöte oder Oboe aus den 

Jahren 1732/33, von denen die 10. Fantasie in fis-Moll heute 

erklingt. Anders als seine Zeitgenossen, die – wie Mattheson 

schrieb – die Fantasie als „allerfreyeste und am wenigsten 

gebundene Art zu setzen“ liebten, nutzte Telemann sie, um 

die Vielfalt der Satzformen, Spieltechniken und Stilistiken, die 

den beiden in Rede stehenden Blasinstrumenten zu Gebote 

stehen. Und: Offensichtlich dachte Telemann daran, diese Fan-

tasien als Zyklus darzustellen, denn er ordnete ihn nach einem 

genauen Tonartenplan und sich ergänzenden Kleingruppen.

Kahn

Robert Kahn gehört zu den Künstlern, die zu Lebzeiten He-

rausragendes geleistet hatten, die aber dennoch in großer 

Bescheidenheit ihrer Kunst lebten und (vielleicht deshalb) 

über ihren Tod hinaus im allgemeinen Musikgedächtnis keinen 

angemessenen Platz erhielten. Paradoxerweise verhalf Kahn 

die Tatsache, dass er als Kind jüdischer Eltern geboren wurde, 

zu einer gewissen posthumen Renaissance: Im ambitionierten 

„Lexikon verfolgter Musiker und Musikerinnen der NS-Zeit“ (he-

rausgegeben an der Universität Hamburg ab 2005 ff) erhielt er 

in jüngerer Vergangenheit eine umfassendere Beachtung und 

Würdigung, die vielleicht auch dazu beigetragen haben mag, 

dass seine Werke heute wieder wahrgenommen werden.

Seine Laufbahn als Musiker war eigentlich glanzvoll. Nach 

ausgezeichnetem Kompositionsunterricht bei Vinzenz Lachner 

ging Kahn mit 17 Jahren nach Berlin und später nach München, 

um Komposition und Klavier zu studieren. Zu seinen Lehrern 

gehörten Friedrich Kiel und Joseph Gabriel Rheinberger. Seine 

frühen Werke fanden rasch öffentlichen Anklang, und die ganz 

Großen seiner Zeit erkannten in dem jungen Musiker ein über-

großes Talent sowohl als Komponist als auch als ausgezeich-

neter Pianist und Klavierbegleiter. Kein Geringerer als Johan-

nes Brahms nahm sich seiner an, der große Geiger Joseph 

Bunte Blätter
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Joachim schätzte ihn als Komponisten, dessen Werke er gerne 

aufführte und mit dem er auch gerne musizierte. Der große 

Dirigent Hans von Bülow setzte früh Orchesterwerke von Kahn 

auf seine Programme.

Mit 29 Jahren wurde Kahn eine Dozentur an der Berliner Mu-

sikhochschule übertragen. Ein vielbeachtetes „Porträt-Konzert“ 

mit Kahnschen Werken, das ein Jahr später von seinen Profes-

sorenkollegen durchgeführt wurde, spiegelte wider, wie sehr 

Kahn in der Musikwelt und in der öffentlichen Wahrnehmung 

zu den „Großen“ gezählt wurde. 

1904 wurde er zum Professor ernannt, 1917 zum ordentlichen 

Lehrer der Königlichen Hochschule für Musik in Berlin. In 

dieser Position blieb er bis zu seiner Emeritierung 1930 und 

unterrichtete große Künstler wie Arthur Rubinstein, Wilhelm 

Kempf, Ferdinand Leitner u. v. a. m.

Als Klavierbegleiter und Kammermusiker war er überaus ge-

fragt und arbeitete mit großen Künstlern zusammen.

Nach seinem Ruhestandseintritt und der Machtübernahme der 

Nazis erlebte er wegen seiner religiösen Herkunft nach und 

nach seine Demontierung aus dem öffentlichen Leben und die 

wachsende Gefahr für Leib und Leben. Und so entschloss er 

sich 1939, mit seiner Frau nach England auszuwandern, wo er 

zwölf Jahre später starb.

Kahns Werk ist wesentlich in den Gattungen Kammermusik, 

Chormusik und Lied verortet. Für seine Vokalkompositionen 

war er mit führenden Lyrikern und Prosaikern seiner Zeit (u. a. 

Gerhart Hauptmann und Christian Morgenstern) in Austausch 

und Kooperation. Nach seiner Emigration aber schrieb er fast 

nur noch Klaviermusik und zwar in Form eines „Tagebuches in 

Tönen“. Diese „Blätter des Lebens“, wie er die am Schluss fast 

1200 kleinen Klavierkompositionen nannte, waren in diesen 

letzten Jahren sein großer Trost. In verschiedenen Briefen 

erzählte er den Adressaten von der Einsamkeit seines Ruhe-

standslebens in England, aber immer auch von seiner großen 

Freude an der „Muse Polyhymnia“, die ihn keinen Tag im Stich 

ließe.

Sein Urmusikantentum ist auch lebendig in der Serenade op. 

73 für Oboe, Horn und Klavier aus dem Jahr 1922. Sie wurde 

im Entstehungsjahr uraufgeführt und 1923 verlegt. Eine zeit-

genössische Rezension aus dem Jahr 1926 zeigt, dass Kahn 

– wiewohl zeitlebens Romantiker – nicht als antiquiert oder 

rückwärtsgewandt abgetan wurde, im Gegenteil:

„Robert Kahn ist stets der liebenswürdige, warmherzige Ly-

riker, der durch Klassik und Romantik befruchtet, heute noch 

unbeirrt von der Moderne seinen Weg weitergeht. Er interes-

siert immer. Denn technisch ist alles von einschmeichelnder 

Glätte. Inhaltlich hört man ihn kein leeres Stroh dreschen. Diese 

Serenade für Horn, Oboe und Klavier ist eine wirkungsvolle, 

fein profilierte Arbeit, natürlich Musik des 19. Jahrhunderts. 

Aber darin, dass Kahn doch mehr den absoluten Ausdruck 

gesucht und sich von literarischem Bedeutungsschwindel frei 

gehalten hat, steht er (wie viele ältere Nachklassiker)  dem 

Gegenwartsempfinden gar nicht so fern. Er schreibt immerhin 

Themen und keine Verlegenheitsmotivchen. Der Charakter 

dieses Werkes bewahrt Spielcharakter, die Instrumente sind 

musikalisch hervorragend verwendet. Als Maßstab scheint mir 

vor allem die reichhaltige Hornstimme aufschlussreich zu sein. 

Selbstverständlich lassen sich auch Violine und Bratsche mit 

dem Klavier vereinigen.“ (Karl Westermeyer, in: Signale 1926, 

Jg. 84, Nr. 3, S. 92)

Mendelssohn Bartholdy

Den Instrumental-Vorschlag des Rezensenten zu Kahns Sere-

nade mögen die Bearbeiter von Felix Mendelssohn Bartholdys 

Klaviertrio op. 66 gelesen und sich gedacht haben: „Was in 

die eine Richtung geht, funktioniert auch in die andere!“ - und 

just wurde aus dem Trio für Klavier, Violine und Cello eines für 

Oboe, Horn und Klavier.

Felix Mendelssohn Bartholdy komponierte dieses reife Werk 

(in der Streicher-Fassung) zwei Jahre vor seinem Tod und 

schenkte es seiner Schwester Fanny 1845 zum Geburtstag. 

Gewidmet wurde es dem großen Zeitgenossen Louis Spohr. 

Mendelssohn, der bereits nicht mehr in voller Kraft stand und 

von seinem viele Jahre ruhelosen Künstlerleben zunehmend 

Abschied nehmen musste, schrieb Spohr dazu: „Ich hätte die 

Ehre gern für ein etwas längeres Stück aufgehoben, aber dann 
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hätte ich warten müssen, wie so häufig in letzter Zeit. Nichts 

scheint mir gut genug, und eigentlich auch nicht dieses Trio.“ 

Gut, dass er nicht gewartet hatte – viel Zeit wäre ihm nicht 

mehr geblieben, und uns würde heute eventuell ein kleines, 

aber überaus faszinierendes Kompendium charakteristischen 

Mendelssohnschen Komponierens fehlen.

Im ersten Satz präsentiert Mendelssohn seine hohe Kunst im 

Erzeugen geheimnisvoller ebenso wie dramatischer Szenerien 

mit ausgefeilten harmonischen und rhythmischen Strukturen.

Im zweiten Satz singt er, der Meister des „Liedes ohne Worte“, 

seine schlichte und doch so bezaubernde Weise über der 

akkordischen Begleitung des Klaviers. Und im Scherzo enthebt 

sich die Musik – halb im Elfen-, halb im Hexentanz – aller Fass-

lichkeit und flirrt, jagt, huscht „ein bisschen eklig zu spielen“ 

(Mendelssohn) durchs Bild. Im Finale, einem dreithematischen 

Rondo, lässt Mendelssohn sich seine dramatische Musik 

immer wieder durch den Einfluss eines Chorales beruhigen. 

Viel ist darüber spekuliert worden, welcher wirkliche Choral 

bei diesem mindestens halb neu erdachten Melodiegebilde 

verarbeitet worden sei. Ganz passen wollen allerdings alle 

Lösungsvorschläge nicht und so könnte es sich auch – wie in 

der 5. Orgelsonate op. 65 – vielleicht wirklich um einen neu er-

dachten Choral handeln. Dass ein Choral an sich für Mendels-

sohn etwas besonders Weihevolles war, hatte er in seinen 

Oratorien, in der Reformationssinfonie, in einigen Orgelsonaten 

eindrücklich unter Beweis gestellt.

Ruth M. Seiler

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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Abschlusskonzert in der Kreuzkirche
am Samstag, 15.10.2022 

„Ein Sommernachtstraum“ 

– eine musikalische Stand up Comedy – 

von und nach William Shakespeare mit Texten von August Wilhelm Schlegel und Ludwig Tieck,

dramaturgische Bearbeitung von Michael Köhlmeier und Rufus Beck

Musik: Felix Mendelssohn Bartholdy

Felix Mendelssohn Bartholdy	 	 Ouvertüre op. 21 und Zwischenaktmusiken aus op. 61

(1809 – 1847)	 	 (Fassung für Klavier zu vier Händen)

Beginn Konzert: 19.00 Uhr

Beginn Schlossführung: 17.30 Uhr

Rufus Beck – Schauspiel

Anna & Ines Walachowski – Klavierduo

Rufus Beck nennt sich ein Zehnkämpfer der darstellenden 

Künste, er ist unter anderem durch viele Theater-, Film- und 

Fernsehrollen bekannt geworden. Seit 1979 steht Rufus Beck 

auf den „Brettern, die die Welt bedeuten“. 1989 wurde er für 

die Rolle des Franz Moor in Schillers „Die Räuber“ am Bayeri-

schen Staatsschauspiel von „Theater Heute“ als Nachwuchs-

schauspieler des Jahres ausgezeichnet.

Seit 1994 arbeitet Beck freiberuflich. Er hat auf den größten 

deutschsprachigen Bühnen gearbeitet (Berliner Ensem-

ble, Bayerisches Staatsschauspiel, Kammerspiele München, 

Schauspiel Köln, Schauspiel Frankfurt etc.).

Seinen Durchbruch beim Film feierte Beck 1994 in Sönke 

Wortmanns „Der bewegte Mann“ und erhielt dafür einen 

Bambi. Für „Jimmy the kid“ war er 1998 für den Deutschen 

Filmpreis nominiert. 2015 spielte er in zwei großen Kinder-Ki-

nofilmen, einmal den Herrscher der Zwerge in „König Laurin“ 

und wieder einmal den Trainer „Willi“ in „Die wilden Kerle – die 

Legende lebt“. Er trat in 70 Fernseh- und 14 Kinoproduktionen 

vor die Kamera.

Neben seiner Theater- und Filmtätigkeit kennt man Rufus Beck 

aber auch als Interpret und Produzent von Hörbüchern, und 

besonders als die Stimme von „Harry Potter“. Viele Goldene 

und Platin-Platten und zahlreiche Preise wurden ihm für seine 

Audio-Produktionen verliehen. Für seine über 200 Hörbücher 

gewann er alle wichtigen Hörbuchpreise.

Harry-Potter-Fans kennen und lieben ihn auf 124 CDs. Er löste 

mit 4 Millionen verkauften Tonträgern einen wahren Hörbuch-

Boom aus. 

2004 inszenierte er in Istanbul das Tanz-Spektakel für die 

Welt-Tournee von „Night of the Sultans – Pandoras Legend“. 

2003, 2012 und 2016 war er als Regisseur und Autor für die 

verschiedenen Rock Fantasy Spektakel „Tabaluga“ verantwort-

lich und ging zusammen mit Peter Maffay auf Deutschland-

Tournee.

Rufus Beck schrieb mehrere Theaterbearbeitungen für seine 

eigenen Shows. 2006 gab er die Anthologie „Geschichten für 

uns Kinder“ heraus. Im März 2007 erschien sein Sachbuch 

„Kinder lieben Märchen und entdecken Werte“. Bliebe noch 

sein letztes großes berufliches Standbein: Die Liebe zur Musik 

und seine Gastauftritte mit Orchestern und Bands.

www.rufusbeck.de

Rufus Beck

© Christian Kaufmann
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Anna & Ines Walachowski
„Den beiden Pianistinnen fehlt es an nichts, weder an Tempe-

rament, zündender rhythmischer Gestaltung, noch an Wärme 

oder klanglicher Sensibilität.“ (Klassik Heute)

Anna und Ines Walachowski gehören zu den führenden Kla-

vierduos der Gegenwart. Seit knapp zwei Jahrzehnten begeis-

tern die beiden Schwestern mittlerweile ihr Publikum auf den 

internationalen Konzertpodien. Sie erhielten Einladungen zu 

vielen renommierten Festivals wie dem Rheingau Musik Fes-

tival, dem Schleswig-Holstein Musik Festival, den Festspielen 

Mecklenburg-Vorpommern, den Dresdner Musikfestspielen, 

dem MDR-Musiksommer, den Niedersächsischen Musiktagen, 

den Moselfestwochen, den Ludwigsburger Schlossfestspie-

len, aber auch dem Harbin Music Festival (China) oder dem 

Bangkok Music Festival (Thailand).

Geboren in Polen erhielten sie mit vier bzw. sechs Jahren 

den ersten Klavierunterricht. 1983 siedelte die Familie nach 

Deutschland über. Anna und Ines absolvierten ihre Studien 

an der Musikhochschule Hannover und dem Mozarteum in 

Salzburg. Wesentliche musikalische Impulse erhielten sie 

durch Professor Karl Heinz Kämmerling und Professor Alfons 

Kontarsky, der die Schwestern als „starke Persönlichkeiten 

mit Durchsetzungskraft und Willensstärke“ bezeichnete. Doch 

stehen diese starken Persönlichkeiten einander keinesfalls im 

Wege, im Gegenteil – dank ihrer gemeinsamen Lehrer und 

ihres außergewöhnlichen Einklangs bilden sie physisch und 

gestalterisch eine Einheit, von der sie als Duo profitieren: „Sie 

spielen wie aus einem Guss“ (Pizzicato). 

Von der vitalen Spielweise der beiden Pianistinnen war schon 

der legendäre amerikanische Musikkritiker und „Klavierpapst“ 

Harold C. Schonberg höchst angetan. Sein begeisterter Kom-

mentar anlässlich ihrer Debüt-CD lautete: „They seem to have 

unlimited technique, they use a very wide dynamic palette, 

they have oodles of temperament and unfaltering rhythm“, und 

er prophezeite: „We will be hearing from them again.“

In der Tat: Die Diskographie des Klavierduos ist vielseitig und 

umfangreich. Die große Bandbreite der Aufnahmen erstreckt 

sich über Werke von Mozart, Chopin, Brahms, Tschaikowsky 

sowie die Doppelkonzerte von Mendelssohn und Poulenc bis 

hin zu Rachmaninov, Ravel und Gershwin.

Eine der CD‘s überrascht mit der von der Kritik hochgelobten 

Einspielung der Contredanses des polnischen Komponisten 

Stanislaw Moniuszko (1819 – 1872). Ein Nebenverdienst dieser 

CD mag sein, dass der jenseits seiner Landesgrenzen relativ 

unbekannte Komponist nun bei einem breiteren Publikum 

Beachtung finden kann. Das neue 2017 erschienene Album der 

Schwestern steht ganz im Zeichen der rätselhaften Beziehung 

von Clara – Robert Schumann und Johannes Brahms. Es er-

klingen das Klavierquartett Nr. 1 von Johannes Brahms und 

Clara Schumanns einziges vierhändiges Stück – der Marsch 

in As-Dur. Komplettiert wird diese Einspielung mit den Bildern 

aus Osten op. 66 von Robert Schumann.

Als Duo debütierten Anna und Ines 1996. Seither konzertieren 

sie regelmäßig in bedeutenden Musiksälen wie der Berliner 

Philharmonie, dem Gewandhaus Leipzig, der Liederhalle Stutt-

gart, dem Prinzregententheater München, dem Stadtcasino 

Basel, dem KKL Luzern oder den Philharmonien von Wroclaw, 

Lodz und Olsztyn.

Erfolgreiche Kooperationen mit Juliane Köhler, Norbert Blüm, 

Friedrich von Thun und Roger Willemsen erweiterten das 

künstlerische Spektrum des vielseitigen Klavierduos. 

Aktuell treten die Schwestern mit dem Schauspieler Rufus 

Beck sowie dem Kinderbuchautor Stefan Gemmel auf.

Im Sommer 2003 entstand in einer Produktion des WDR für 

ARTE die Dokumentation „Klavier-Doppel“, ein 45-minütiges 

Filmportrait über Anna und Ines Walachowski.

Ines unterrichtet Klavier an der Universität Würzburg.

www.walachowski.com

© Ralf Bauer
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Die Geschichte des Mendelssohnschen „Sommernachtstrau-

mes“ beginnt in den Jahren 1825/1826. 

Felix Mendelssohn lebt als Sohn des Bankiers Abraham Men-

delssohn in Berlin in besonders privilegierter Situation. Der Va-

ter ist nicht nur sehr vermögend, sondern auch sehr gebildet, 

sehr kulturbeflissen und legt gemeinsam mit seiner Frau Lea 

äußersten Wert darauf, dass ihre vier Kinder bestens ausgebil-

det, bestens vernetzt, bestens gefördert sind. Und so leben die 

Mendelssohns in ihrem großen Haus in der Leipziger Straße in 

Berlin ein ganz besonderes Leben. Wer heute durch die Leip-

ziger Straße geht, mag sich das nicht mehr vorstellen können, 

aber zu Mendelssohns Zeiten stand da nicht nur eine große 

Villa, sondern auch ein riesiger Garten samt einem großen 

Gartensaal, in dem Konzerte und Theateraufführungen vor 150 

Personen möglich waren. Die hochbegabten Kinder erhielten 

Unterricht nicht nur in Geistes- und sonstigen Wissenschaften, 

sie wurden auch in allen schönen Künsten hervorragend aus-

gebildet. Dazu gehörte natürlich auch die Auseinandersetzung 

mit aller wichtigen Literatur. Und wichtig und angesagt waren 

in den Jahren 1825 und 1826 u. a. die Shakespeare-Überset-

zungen, die gerade in einer Neuauflage der immer noch als 

Schlegel-Tieck- bezeichneten Ausgabe erschienen waren. 

Diese Übersetzungen trafen den romantischen Ton der Zeit, 

waren im Übrigen auch sprachlich hochkarätig und versetzten 

mehr als eine Generation ins Shakespeare-Fieber. 

Dass Schlegel schon 1810 – nach immerhin 17 übersetzten 

Shakespeare-Stücken – keine Lust mehr gehabt hatte, am 

Shakespeare weiterzuarbeiten und dass Tieck, der in den 

Zwanziger Jahren das Unternehmen fortführte, die wesent-

liche Arbeit des Übersetzens durch seine Tochter Caroline 

(leider nur eine Frau!) und durch den – obwohl männlichen, 

so doch gerne komplett unterschlagenen – Wolf Heinrich von 

Baudissin, erledigen ließ, tat dem Erfolg dieser Neuauflage 

keinen Abbruch.

Wie Sebastian Hensel, der Sohn von Felix‘ Schwester Fanny, in 

seinem Buch über die Familie Mendelssohn schrieb, tummel-

ten sich im Sommer 1826 die Mendelssohn-Kinder mit einer 

großen Anzahl weiterer junger Leute im großen Mendelssohn-

schen Garten, beschäftigten sich mit Poesie und Musik, insze-

nierten Aufführungen, trieben Gymnastik und lasen Shakes-

peare. Bei der Lektüre des „neuen“ Sommernachtstraums

waren sie elektrisiert von dieser Geschichte, in der alle Stan-

desgrenzen aufgehoben waren, in der Götter und Handwer-

ker, Könige und Elfen, Hohe und Tiefe, skurril Verrückte und 

gesittet Edle miteinander in engste Berührung kamen und ein 

Feuerwerk von Emotionen im Labyrinth schier unsäglicher 

Verwicklungen entzündeten.

Mendelssohn selbst war freilich bereits seit einem Jahr auf 

den Spuren des Elfenkönigs Oberon unterwegs. Wie seine 

Schwester Fanny zu berichten wusste, beschäftigte er sich 

1825 mit dem Walpurgisnachtstraum im „Faust“, in dem Goethe 

als Satire auf die kulturellen Zustände im Lande Oberon und 

Titania, Puck und Ariel, Dogmatiker und Realisten, Esoteriker 

und Hexen und ein Orchester aus Fliegen, Mücken, Fröschen, 

Grillen und einem Dudelsack, der Seifenblasen erzeugt, auf-

marschieren lässt. Fanny schrieb: „Er versuchte die Stelle aus 

dem Walpurgistraum des Goetheschen ‚Faust‘ zu komponie-

ren: ‚Wolkenflug und Nebelflor/Erhellen sich von oben./Luft 

im Laub und Wind im Rohr/und alles ist zerstoben.‘ Mir allein 

sagte er, was ihm vorschwebt. Das ganze Stück wird staccato 

und pianissimo vorgetragen, die einzelnen Tremulando-

Schauer, die leicht aufblitzenden Pralltriller, alles ist neu, fremd 

und doch so leicht in die Lüfte gehoben, ja man möchte selbst 

einen Besenstiel zur Hand nehmen, der luftigen Schar besser 

zu folgen. Am Ende flattert die erste geige federleicht auf – 

und alles ist zerstoben.“

Das Werk, in dem Mendelssohn dergestalt erstmals seine un-

vergleichliche Kunst feengleicher, flirrender Bewegung, die zu 

einem Markenzeichen seiner Kompositionskunst werden soll-

te, ausbreitete, war das Oktett op. 20 (Das Zitat seiner Schwes-

ter bezieht sich auf das Scherzo des Oktetts.). Und in der Tat 

Mendelssohn und Beck:
Ein Sommernachtstraum

Mendelssohn und Beck:
Ein Sommernachtstraum

finden sich im Sommernachtstraum vom folgenden Jahr viele 

Details wieder, die Mendelssohn für dieses Streicher-Oktett 

„erfunden“ hatte.

Dazu kam, dass er am 17. Juli 1826 als Geiger an einer Auf-

führung von Carl-Maria von Webers „Oberon“ beteiligt war 

und also musikalisch doppelt im Thema. (Wie wenig diese 

Aufführung spurlos an ihm vorbeigegangen war, kann man 

an verschiedenen Stellen in seiner Sommernachts-Ouvertüre 

sehen und hören, wenn er sich von Weber inspirieren ließ.)

Die Sommernachtstraum-Ouvertüre, die Mendelssohn nun 

also zwischen dem 8. Juli und dem 6. August 1826 als jugend-

lichen Geniestreich komponierte, wollte zunächst kein Abbild 

der kompletten Shakespeareschen Geschichte sein. Nach 

der Vollendung zeigte Mendelssohn seinem Freund Adolf 

Bernhard Marx (Musikkritiker, Komponist und sehr beschla-

gener Kunstkenner) sein neues Opus. Marx fand leider außer 

den einleitenden (Bläser-)Akkorden, die das Klangspektrum 

der Ouvertüre so eindrücklich auffächern und den Ausgangs-

punkt aller (!) Motive des Stückes liefern und dem Elfentanz 

nichts, was die Bezeichnung „Sommernachtstraum“ gerecht-

fertigt hätte. Und so nahm sich Mendelssohn sein komplettes 

Ouvertürenwerk noch einmal vor. Und nun entstand eine quasi 

Opernouvertüre (für eine gar nicht vorhandene Oper), in der 

die wichtigen Personen aus Shakespeares Geschichte ihre 

eigenen Motive erhielten und der Fortgang der Geschichte 

durch die wie auch immer geartete Verarbeitung dieser Motive 

erkennbar wurde – natürlich nur dem, der die Geschichte 
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kannte (wovon Mendelssohn aber bei dem hohen Bildungs-

grad seiner Freunde und Zuhörenden bei den elterlichen 

Sonntagsmusiken ausgehen konnte).

Was dem jungen Mann sicher nicht klar war: Er hatte mit 

dieser Ouvertüre ein Schlüsselwerk der deutschen Romantik 

geschaffen – die Oper in der reinen Instrumentalmusik – der 

Vorbote symphonischer Dichtungen.

Bei der Uraufführung im Gartensaal der Mendelssohns wurde 

die Ouvertüre übrigens so vorgetragen, wie sie in unserem 

Konzert erklingt – durch ein Klavierduett, gespielt von Fanny 

und Felix Mendelssohn.

Die Ouvertüre war nun geschafft. Bis zur Komposition der 

Schauspielmusik zu Shakespeares Sommernachtstraum dau-

erte es aber noch 17 Jahre! 

Mendelssohn war mittlerweile ein etablierter, international 

gefeierter Komponist, Dirigent und Konzertpianist und -orga-

nist und hatte sowohl eine Stelle am Leipziger Gewandhaus 

als auch wurde er 1841 zum Kapellmeister am Berliner Hof 

des Preußischen Königs berufen. Berlin freilich schmeckte 

Mendelssohn nicht so sehr. Er schrieb darüber an Klingemann 

„Berlin [sei] einer der sauersten Äpfel, in die man beissen 

kann, und doch muss es gebissen werden.“ Nach kurzer Zeit 

versuchte er sich dieser Aufgabe – über die vor allem seine 

in Berlin lebende Mutter entzückt gewesen war – wieder zu 

entledigen. Dabei hatte er die Rechnung allerdings ohne den 

preußischen König gemacht, der ihn zum Aufbau einer neuen 

Hofkapelle brauchte, mit der er Neues und Großes bewirken 

wollte. Schließlich kamen die beiden – König und Musiker – zu 

einem Kompromiss, der Mendelssohn viel Freiheit des Reisens 

und anderswo Arbeitens gab, ihn aber zu verschiedenen 

Aufführungen verpflichtete. Eine der Aufgaben, die er seinem 

preußischen König fest versprechen musste, war die Komposi-

tion einer Schauspielmusik zu Shakespeares „Sommernachts-

traum“. Die Uraufführung dieser Schauspielmusik am 14. Okto-

ber 1843 verlangte Mendelssohn einiges an Geduld ab: Seine 

Schauspielmusik war bis ins kleinste Detail und passgenau aus 

den Motiven und Stimmungen seines jugendlichen Genie-

streiches Ouvertüre entwickelt und verlangte eigentlich nach 

konziser und konzentrierter Umsetzung. Leider befanden die 

Verantwortlichen, dass eine solche Aufführungsstrecke für die 

geladenen höfischen Gäste (nicht aber für die bürgerlichen…!) 

zu lang sei und unterbrachen das Spiel, um eine halbe Stunde 

lang für die höfische Gesellschaft Erfrischungen zu reichen 

und sie ihre Unterhaltungen führen zu lassen, während die an-

deren dasaßen und warten mussten, dass es doch irgendwann 

weitergehen möge. Welch groteske Unterscheidung ange-

sichts eines Schauspiels, das gar keine Standesgrenzen kennt!

Wenn nun in unserem Konzert das Schauspiel durch die In-

szenierung von Rufus Beck ein ganz neues Gewand bekommt, 

hätten sich sowohl Shakespeare als auch Mendelssohn mit 

Sicherheit sehr darüber gefreut! Der Überschwang, mit dem 

beide im „Sommernachtstraum“ neue Wege gegangen sind, 

zeigt deutlich, dass sie solch kreative Neugestaltung als logi-

sche Folge des eigenen Werkes anerkennen würden.

Lassen Sie sich also verzaubern von der Musik Mendelssohns 

und dem von Puck bis Oberon wandlungsfähigen Rufus Beck 

– träumen Sie sich in eine andere Welt, die manchmal doch 

auch viel mit der Gegenwart zu tun hat!

Ruth M. Seiler

Mendelssohn und Beck:
Ein Sommernachtstraum

Mendelssohn und Beck:
Ein Sommernachtstraum
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Partner, Sponsoren, Förderer und Spender
Wir danken allen Partnern, Förderern, Sponsoren, Spendern 

und all unseren Ratgebern, Helfern und Freunden für ihr gro-

ßes Engagement.

Unser Dank gilt dem Landkreis Dahme-Spreewald, der Mittel-

brandenburgischen Sparkasse in Potsdam, der Gesellschaft 

zur Verwertung von Leistungsschutzrechten mbH (GVL), der 

Stadt Königs Wusterhausen und unseren treuen Sponsoren 

und Spendern aus der Region für ihre finanzielle

Unterstützung: 

Sabelus XXL Apotheken, E.DIS AG, BEV Ingenieure, BER Flug-

hafen Berlin Brandenburg, F/G/M Automobil GmbH, VON 

POLL IMMOBILIEN, Seezeit-Hotel Berlin Brandenburg GmbH, 

ETL AS GmbH Steuerberatungsgesellschaft & Co. Berlin-Ad-

lershof KG, WKW Wärmeversorgungsgesellschaft mbH, Fahr-

rad König, Edelmond Chocolatiers, Ahner Landschaftsarchi-

tektur, ZAL Berlin Brandenburg, HB Gebäudetechnik, Michulitz 

Freischaffender Architekt, Stettnisch Augenoptik & Hörakustik, 

Pflanzen Kölle, sta2architekten.ingenieure.partnerschaft mbB, 

REST Regionale Entsorgungsservice & Transport GmbH.

Wir danken Frau Ruth M. Seiler für die sachkundigen und mit 

leichter Feder geschriebenen Werkbeschreibungen und dem 

Fotografen Peter Adamik, 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 

Wusterhausen 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 Mitglieds-

beitrag ist steuerlich absetzbar.

	

	

	 Aufnahmeantrag als PDF

Sponsoren, Förderer, Partner und Spender

Förderer

Hauptsponsoren

Kooperationspartner

Spender

Medienpartner

Sponsoren
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Tickets und Kontakt
Tickets online

auf www.reservix.de oder

schlosskonzertekw.reservix.de

Musikladen Brusgatis

Bahnhofstraße 10

15711 Königs Wusterhausen

Telefon +49 3375 202515

tickets@schlosskonzertekoenigswusterhausen.de

www.musikladen-kw.de

Touristinformation Dahme-Seenland

Bahnhofsvorplatz 5

15711 Königs Wusterhausen

Telefon +49 3375 252025

www.dahme-seenland.de

Tickets an allen bekannten Vorverkaufsstellen – weitere

Informationen und das ausführliche Programm unter

schlosskonzertekoenigswusterhausen.de

Ticketpreise

Kategorie I: 	 39 € 

Kategorie II: 	 29 €

Kinder bis 12 Jahre:	 10 €

Abendkasse Zuschlag: 	 3 €

Schlossführung: 	 6 €

Schlossführung Kinder bis 12 Jahre: 	 5 €

Folgende Kategorien gibt es zusätzlich in der Kreuzkirche:

Kategorie III: 	 22 €

Kategorie IV (Hörplatz): 	 10 €

Spielorte

Kreuzkirche Königs Wusterhausen

Kirchplatz 2

15711 Königs Wusterhausen

Fachhochschule für Finanzen

Schillerstraße 6

15711 Königs Wusterhausen

Kavalierhaus West

Schlossplatz 1

15711 Königs Wusterhausen

Eine aufwändig gestaltete Programmbroschüre mit detaillier-

ten Informationen zu den Künstlern, Komponisten und gespiel-

ten Werken ist im Ticketpreis enthalten.

Notwendige Änderungen von Programmen und Besetzun-

gen, insbesondere Programmkürzungen und Verschiebung 

des Konzertbeginns durch doppelte Aufführungen aufgrund 

pandemiebedingter behördlicher Anweisungen bleiben vor-

behalten und berechtigen nicht zur Rückgabe der Karten. Bitte 

informieren Sie sich aktuell auf unserer Webseite.

Es gelten die jeweils aktuellen Corona-Regeln für

Veranstaltungen.

 

Veranstalter

Schlosskonzerte Königs Wusterhausen e. V.

Friedenstraße 43

15732 Eichwalde

Mobil +49 152 08545870

kontakt@schlosskonzertekoenigswusterhausen.de

www.schlosskonzertekoenigswusterhausen.de

Begleitende Werbeagentur 

www.zeilenhöhe.de




