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 nie war die klassik so aktuell
 wie heute! Sie ist die Musik der Lei-
 denschaft, eine ewige Neuerfindung der
 Tradition im Jetzt – ohne Grenzen, ohne
 Klischees, ohne die Kategorie der Schnell-
 lebigkeit.
 Nirgends kann man ihren Puls so gut messen wie bei der
 ECHO Klassik-Preisverleihung. Hier können Sie die Vielfalt
 der Klassik kennenlernen: Die atemberaubenden Virtuosen,
 die historisch informierten Ensembles, die Neudeuter und
 die historischen Soundsucher, die Bach, Mozart und Co.
 noch immer aktuell klingen (und swingen) lassen. Erleben
 Sie unsterbliche Stimmen, zeitlose Interpreten und leiden-
 schaftliche Künstler.
 Das ECHO Klassik-Magazin stellt Ihnen die besten Musiker
 vor. Hier sprechen sie über Ihre Liebe zur Musik, darüber, wa-
 rum sie ihr Leben den Noten widmen – und was das alles mit
 uns zu tun hat. Klassik ist, gerade in Krisenzeiten, ein Ruhe-
 pol, von dem aber genug Aufregung ausgeht, um alte Welt-
 bilder über den Haufen zu werfen und neue zu erdenken.
 Viel Spaß bei der ECHO-Preisverleihung live in der Semper-
 oper Dresden oder bei der ZDF-Übertragung, dem „ECHO
 der Stars“, und eine anregende Lektüre wünschen Ihnen
 Axel Brüggemann und Daniel Knöll.
 ECHO KLASSIK MAGAZIN
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 urück zu den Wurzeln! Mit „Ein
 Echo für Dresden“ übertrug das
 ZDF am 15. September 1996
 erstmals die festliche Verleihung
 des „ECHO Klassik“. 2009 kehren wir nach
 Dresden zurück, am 18. Oktober präsentie-
 ren Natalia Wörner und Götz Alsmann in der
 Semperoper die Gala „Echo der Stars“, den
 Höhepunkt des ZDF-Klassikprogramms. In-
 zwischen hat sich der „ECHO Klassik“ als eine
 der weltweit wichtigsten Klassik-Auszeich-
 nungen etabliert und steht in einer Reihe mit
 Grammy und Classical Brit Award.
 Die Klassik-Welt hat sich seit 1996 enorm
 verändert – Stars wie Anna Netrebko und
 Rolando Villazón haben als „Traumpaar der
 Oper“ Millionen Menschen für die klassische
 Musik begeistert. Künstler wie David Garrett
 gehen völlig neue Wege, indem sie in ihren
 Konzerten Klassik und Pop miteinander ver-
 binden. Jungen Interpreten wie Martin Stadt-
 feld oder Lang Lang gelingt es, mit ihrem
 frischen Zugang zur Klassik mehr und mehr
 Gleichaltrige in ihre Konzert zu locken.
 Auch wenn manch einer diese Ansätze kri-
 tisch betrachtet – festzuhalten bleibt: Klas-
 sische Musik ist so populär wie lange nicht
 mehr. Und weil sich an ihrer Substanz nichts
 ändert, ist jeder Konzertbesucher, jeder CD-
 Käufer, jeder Fernsehzuschauer ein Gewinn
 für die Klassik.
 Darum geht auch das ZDF verschiedene
 Wege. Wir bieten unseren Zuschauern traditi-
 onsreiche Konzertübertragungen wie das Sil-
 vester- und Neujahrskonzert genauso an wie
 hochwertige Dokumentationen und Opern-
 fi lme. „Trip to Asia“ gab Anfang September
 Eindrücke vom Innenleben der Berliner Phil-
 harmoniker, im Weihnachtsprogramm läuft
 die Kinoverfi lmung von „La Bohème“ mit
 Netrebko und Villazón. Mit „Götz Alsmanns
 Nachtmusik“ bietet das ZDF seit fünf Jahren
 eine im deutschen Fernsehen einmalige Mu-
 sikshow, in der Klassik und Pop auf höchstem
 Niveau zueinander fi nden – und dabei nie den
 Humor verlieren.
 Flaggschiff unseres Klassikprogramms ist
 und bleibt „Echo der Stars“. Die Fernsehgala
 präsentiert wie die Auszeichnung selbst die
 Bandbreite klassischer Musik: Weltstars und
 Nachwuchskünstler, Alte und Neue Musik,
 Mainstream und Ausgefallenes. Und das mit
 großem Erfolg: Jahr für Jahr schalten weit
 mehr als zwei Millionen Zuschauer ein!
 Das ZDF ist das Vollprogramm mit dem
 höchsten Anteil an klassischer Musik. Eine
 Position, auf die wir sehr stolz sind, denn sie
 beweist, dass Qualität und Quote, Anspruch
 und Publikumserfolg, Hand in Hand gehen
 können.
 Die Deutsche Phono-Akademie, das Kulturin-
 stitut des Bundesverbandes Musikindustrie,
 verleiht den „ECHO Klassik“ seit 15 Jahren. Ich
 gratuliere unserem Partner zu dieser Erfolgs-
 geschichte und freue mich, sie in den näch-
 sten Jahren gemeinsam fortzuschreiben!
 prof. markus schächterintendant des zdfprof. markus schächterintendant des zdf
 „echo der stars“ — das beste der klassik!grußwort des ZdFIntendanten zur „echo klassik“gala 2009
 z
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 er ECHO Klassik feiert am 18.
 Oktober 2009 sein 15-jähriges
 Jubiläum. Erstmalig in der ECHO
 Klassik-Geschichte war die Gala
 in einer Rekordzeit von nur 50 Minuten aus-
 verkauft. Dieser Erfolg beweist einmal mehr,
 dass wir unserem Anliegen, das Interesse
 einer breiten Öffentlichkeit an klassischer
 Musik zu stärken, ein großes Stück näher
 gekommen sind. Ebenfalls verzeichneten
 wir in diesem Jahr einen absoluten Nominie-
 rungsrekord: 51 Labels schickten rund 460
 Tonträger ins Rennen und Künstler aus über
 30 Nationen hofften auf eine der Auszeich-
 nungen in den 21 Kategorien. Zu den diesjäh-
 rigen Preisträgern gehören u.a. Elına Garanca,
 Christian Gerhaher, David Fray, Sylvain Cam-
 breling und Plácido Domingo. Und weil gerade
 solche Künstler den Klassikmarkt befl ügeln,
 ist klassische Musik heute populärer denn je.
 Die Preisverleihung des ECHO bildet einen
 Grad des Erfolges ab – sowohl in inhaltlicher
 als auch in ökonomischer Hinsicht. Beide
 Seiten bedingen sich gegenseitig: Ohne
 starke Inhalte gibt es keinen ökonomischen
 Erfolg, und ohne ökonomischen Erfolg wäre
 die Entwicklung starker Inhalte auf die Dauer
 höchst schwierig. Da unterscheidet sich die
 Musikindustrie nicht wesentlich von anderen
 Wirtschaftsbereichen. Und doch ist Musik
 anders. Im Kern entzieht sie sich einer rein
 ökonomischen Betrachtung. Hier geht es um
 Kreativität, um Kultur und um Kunst. Deshalb
 müssen wir wachsam bleiben und dafür Sorge
 tragen, dass auch in Zukunft die Einnahmen
 an diejenigen fl ießen, die die Kreativität und
 den Mut aufbringen, in Musik viel Zeit und
 Geld zu investieren.
 In diesem Jahr feiern wir die Rückkehr in die
 Dresdner Semperoper. Hier begann 1996 die
 erfolgreiche Zusammenarbeit mit unserem
 Fernsehpartner, dem ZDF. Deshalb freuen wir
 uns besonders, an diesem bedeutsamen Ort
 gemeinsam mit dem ZDF das Klassikereignis
 des Jahres für ein Millionenpublikum erlebbar
 machen zu können.
 ihr prof. dieter gornyvorstandsvorsitzender bundesverband musikindustrie e.v.
 15. echo klassik-jubiläum mit klarer botschaft: klassik ist populärer denn je!
 d
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 Sehr geehrte Damen und Herren,
 die Verleihung des ECHO Klassik in der Dresd-
 ner Semperoper – diese Ehre wird unserer
 Stadt bereits zum zweiten Mal zuteil. Schon
 1996 wurde der renommierte Preis in der
 Dresdner Semperoper verliehen und erstmals
 im Fernsehen übertragen. Das Ziel, die klas-
 sische Musik noch populärer zu machen, ist
 erreicht: Die ECHO Klassik-Karten waren in 50
 Minuten ausverkauft. Glückwunsch dazu!
 Ich wünsche allen Gästen, Künstlern und
 Organisatoren einen unvergesslichen Abend
 in Dresden!
 helma oroszoberbürgermeisterin der landeshauptstadt dresden
 Sehr geehrte Damen und Herren,
 es ist mir eine ganz besondere Freude, ge-
 meinsam mit den Musikern der Staatskapelle
 Dresden zahlreiche Kolleginnen und Kolle-
 gen, unsere Partner aus der Musikindustrie,
 wie natürlich auch Sie, verehrtes Publikum,
 zur Verleihung der ECHO Klassik-Preise in der
 Semperoper begrüßen zu dürfen. Der ECHO
 Klassik zählt zu den renommiertesten und
 begehrtesten Musikpreisen weltweit, und so
 ist es für jeden Musiker eine ganz besondere
 Ehre, zu den Auserkorenen zu zählen. Mein
 Dank gilt dem ZDF und dem Bundesverband
 der Musikindustrie, die mit dem ECHO einen
 überaus wertvollen Beitrag zur Verbreitung
 von klassischer Musik leisten. Ebenso danke
 ich unserem Partner, der Gläsernen Manufak-
 tur von Volkswagen, ohne deren Unterstüt-
 zung vieles nicht möglich wäre. Ich wünsche
 uns allen einen unvergesslichen Abend.
 fabio luisigeneralmusikdirektor sächsische staatsoper und staatskapelle dresden
 Der ECHO Klassik Preis gehört zu den größten
 und bekanntesten Kulturpreisen der Welt.
 Dass in diesem Jahr in Dresden die Preise ver-
 liehen werden, stellt eine besondere kulturelle
 Attraktion für die Stadt und den Freistaat
 Sachsen dar.
 Ganz besonders freut es mich als Intendanten
 der Sächsischen Staatsoper Dresden, dass die
 Veranstaltung in unserer Semperoper statt-
 fi nden wird, die dem Echo Klassik Preis damit
 einen exklusiven Rahmen bieten kann.
 Besonders beglückt bin ich über die Tatsache,
 dass die Sächsische Staatskapelle zu den
 Preisträgern gehört und unter der Leitung von
 Generalmusikdirektor Fabio Luisi den Festakt
 auch musikalisch umrahmt.
 Ich gratuliere allen Preisträgern und wünsche
 der festlichen Veranstaltung bestes Gelingen
 und viele begeisterte Zuschauer in den Me-
 dien.
 prof. gerd ueckerintendant sächsische staatsoper dresdensemperoper
 prof. gerd ueckerintendant
 willkommen in dresden!
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 Herr Domingo, kaum ein Tenor ist so lange so
 erfolgreich gewesen wie Sie. Wie ist das, ein Klassik-Star
 zu sein? Und, bitte, keine falsche Bescheidenheit...
 Neulich habe ich eine Frau am Flughafen in London ge-
 troffen, die mich erkannt hat. Sie hat zu mir gesagt: „Herr
 Domingo, grüßen Sie Herrn Carreras von mir und Frau
 Callas.“ Da habe ich erst gestutzt und dann habe ich ge-
 lacht. Im Flugzeug habe ich gedacht: Es ist schon toll, dass
 einige Stimmen einfach unsterblich sind. Maria Callas war
 ein Star!
 Sie wurden öffentlich gefeiert und gerichtet. Ihr
 Kollege Luciano Pavarotti wurde mit den Worten „Fat
 man can‘t sing“ von der Bühne geschrieben. Stört Sie
 dieser Umgang?
 Natürlich. Aber das ist die Ungerechtigkeit unserer globa-
 lisierten Welt. Sie schafft auf der einen Seite die Kommu-
 nikation der Massen, auf der anderen konzentriert sie sich
 aber immer nur auf einzelne Personen. Der Druck steigt.
 Nach einer Premiere weiß nicht nur das Publikum, wie Sie
 gesungen haben, sondern das ganze Internet. Man kann
 es sich heute nicht mehr leisten, drei Abende lang schlecht
 zu singen. Dann werden Sie von der Bühne geschrieben.
 Wir sind wie Formel-1-Fahrer: Mit 360 km/h in die Kurve,
 und entweder Sie fl iegen raus, oder Sie werden gefeiert.
 In der Öffentlichkeit werden Sänger oft mit ihren
 Operncharakteren verwechselt. Passiert Ihnen das auch?
 Wir verkörpern auf der Bühne all diese unglaublichen Cha-
 raktere, die ihre ganze Schönheit meist in ihrer Tragödie
 haben. Es ist nun einmal eine Grundregel der Oper, dass sie
 immer am ergreifendsten ist, wenn sie traurig ist. Aber im
 wahren Leben ist das Traurige selten schön. Wir gehen in
 die Oper, um zu leiden – um genau das zu machen, was wir
 im Leben nie wollen.
 Also: Wir geben Geld für Aspirin aus, um keine
 Schmerzen zu haben, in der Oper aber bezahlen wir Geld,
 um zu leiden?
 Sie sehen, wir haben es mit einer verrückten Kunst zu tun.
 Ein Sänger lebt in ständiger Gefahr, das eine nicht mehr
 vom anderen trennen zu können. Aber die Oper stellt nie
 die Wirklichkeit dar. Sie kann uns höchstens Ideale zeigen.
 Deshalb halte ich auch nichts von Inszenierungen, die in
 unserer aktuellen Welt spielen, die konkret werden.
 Singen Sie auch nur, um Freude zu haben und zu
 vergessen?
 Natürlich.
 Das enttäuscht mich jetzt aber. Ist die Oper nicht
 eine politische und gesellschaftliche Kunst? Nehmen wir
 „Nabucco“…
 … Aber „Nabucco“ sagt doch nichts über unsere konkrete
 Politik aus, nichts über Obama oder Angela Merkel – die
 Oper ist eine Parabel über die Politik an sich und wird jeden
 Alltag überleben. Auch das Regietheater.
 Sie wollen also keine konkrete Übersetzung der
 Oper. Gleichzeitig setzen Sie sich aber vehement für
 moderne Musik ein. Wie geht das zusammen?
 Nicht ohne Probleme. Es ist schwierig geworden, eine Oper
 zu komponieren, die bleiben wird. Im guten Fall überlebt
 sie die Premiere, bekommt einige positive Kritiken – ver-
 schwindet dann aber in der Versenkung. Das Absurde ist,
 dass Opern, die vom Publikum gefeiert werden, meist von
 der Presse verrissen werden – weil sie einfach nur schön
 sind.
 Haben wir Angst vor dem Pathos?
 placido domingo ist ganz große oper! als Sänger, dirigent und Intendant ist er eine legende. nun wird er mit dem echo klassik für sein lebenswerk ausgezeichnet. ein gespräch über das Formel1gefühl, den Starkult und die gründe, warum oper eine Zukunft hat
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 Mein Sohn ist Komponist, und er würde gern eine Oper im Stile
 Puccinis schreiben. Aber erzählen Sie das heute mal einem Jour-
 nalisten oder einem Intendanten. Der würde Sie rausschmeißen.
 Ich persönlich würde gern eine Oper sehen, die im Puccini-Stil ge-
 schrieben wird. Ich glaube, dass es auch ein Publikum dafür geben
 würde. Aber sie wird heute schon im Vorfeld verhindert.
 Sind Sie nicht mächtiger als die Presse – als Star, als In-
 tendant?
 Die Leute lesen die Zeitungen, und dagegen habe ich keine Chance.
 Ich würde gern einmal ein tolles Libretto hören, das eine Melange
 aus Tschaikowsky und Puccini ist. Wir lieben „Tosca“ und „Manon
 Lescaut“ – warum schreiben wir diese Musik nicht mehr?
 Weil Giacomo Puccini sie schon geschrieben hat?
 Nein, weil wir Angst vor dem Urteil haben, dass sie alt klingen
 könnte.
 Aber es gibt auch andere Beispiele: Luciano Berio hat den
 letzten Akt von Puccinis „Turandot“ vollendet.
 Für Los Angeles habe ich einen neuen, dritten Akt in Auftrag gege-
 ben. Der chinesische Komponist Tan Dun hat ihn geschrieben – das
 war auch spannend.
 Also gibt es noch Komponisten. Wie sieht es mit den Sän-
 gern aus? Warum sind Ihre Nachfolger nicht so bekannt wie Sie?
 Das Problem ist ja nicht, dass es zu wenig Sänger gibt. Es gibt zu
 viele! Es ist schwer geworden, sich einen Namen zu machen. Seit
 der Osten sich geöffnet hat, haben wir es mit einer großartigen
 Konkurrenz aus Bulgarien, der Ukraine und Russland zu tun. Aber
 das haben wir immer gewollt, und es wäre töricht, jetzt zu sagen:
 „Oh, da steht unser Ruf auf dem Spiel, lasst uns den Eisernen
 Vorhang wieder hochziehen.“
 Braucht die Oper denn keine Stars?
 Es ist doch toll, wenn die Leute nicht mehr wegen drei Kerlen in
 die Oper gehen, sondern weil sie in Bielefeld und Bloomington, in
 Chicago und Peking einfach genießen, was sie sehen. Es gibt genug
 tolle Sänger, um an all diesen Orten gleichzeitig große Oper zu
 machen. Außerdem funktioniert auch Oper nach den Regeln des
 Marktes: Je größer das Angebot, desto günstiger werden die Preise.
 Es ist mein Traum, dass sich jeder die Oper leisten kann.
 Aber, Herr Domingo, Sie selbst haben doch auf großen
 Events für viel Geld gesungen.
 Und das war auch richtig. Ich bekomme noch heute Briefe von
 Menschen, die uns danken. Sie haben die Welt der Oper durch die
 Drei Tenöre kennen gelernt und sind inzwischen Abonnenten an
 einem Opernhaus. Wir haben zur richtigen Zeit das richtige Inte-
 resse geweckt.
 Werden Sie aufhören zu singen, bevor man Sie von der
 Bühne schreibt?
 Wenn Sie nicht morgen damit anfangen, dann verspreche ich Ih-
 nen: ja.
 das problem ist ja nicht, dass es zu wenig sänger gibt. es gibt zu viele! es ist schwer geworden, sich einen namen zu machen
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Unsere Preise sind ihre Erfolge.
 ostra-allee 9
 01067 dresden
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 www.schech.net
 palucca schule
 www.matthiasgoerne.de
 florian mayer
 berlin jazz orchestra
 django davis mozart band
 bogenmacher jochen c. schmidt
 dresdner sinfoniker
 gewandhaus leipzig
 bundesverband musikindustrie
 sächsische staatsoper dresden
 DAVID DAWSON
 BALLETT ZU DER MUSIK VON ADOLPHE ADAMMUSIKALISCHES ARRANGEMENT DAVID COLEMANPREMIERE 9. MÄRZ 2008
 dresden semperoper ballett
 prinzregententheater münchen
 musikrat bonn
 klangvokal musikfestival dortmund
 SÄCHSISCHESTAATSKAPELLEDRESDEN
 staatskapelle dresden
 bach-archiv leipzig
 hartmut haenchen
 1011
 2009
 fastfood theater münchen
 anzeige schech.indd 1 30.09.2009 17:01:34 Uhr
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 Sänger des JahresChristian GerhaherRobert Schumann, Melancholie RCA
 Sängerin des JahresElına GarancaBel Canto DEUTSCHE GRAMMOPHON
 beamme up,monteverdi
 christina Pluhar weitet die klangzone des barocks aus – undholt die laute in unsere Zeit. dafür wurde sie mit dem echo klassik für musik ohne grenzen ausgezeichnet. Zu recht!
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 Instrumentalist des Jahres – klavierDavid FrayJohann Sebastian Bach, Klavierkonzerte VIRGIN CLASSICS
 Instrumentalist des Jahres – FlöteEmmanuel PahudJohann Sebastian Bach, Die Flötensonaten EMI
 der countertenor Philippe Jaroussky hat eine der begnadetsten Stimmen. Für ihn ist klar: von der barockmusik geht die revolution der gesamten klassik aus. und wir stecken mittendrin
 „wir sind wieder mündige musiker“
 Herr Jaroussky, wie kommt es, dass die Barockmusik
 heute so modern ist?
 Die Barockmusik hat einen langen Kampf hinter sich.
 Als die Pioniere der „historischen Aufführungspraxis“
 angetreten sind, sich die alten Partituren mit einem
 neuen Klang zu erobern, schockierten sie die etablierte
 Klassik-Welt. Sie wurden verspottet, kritisiert und
 belächelt. Und das ist kein Wunder. Ihre Herangehens-
 weise, die Partituren zu studieren, die Musik in Frage
 zu stellen und einen möglichst lebhaften Klang zu
 fi nden, verstieß gegen die Regeln des romantischen
 Klassik-Repertoires. Die alten Barock-Musiker haben
 eine revolutionäre Bewegung gegen die etablierte
 Klassik-Kultur gegründet. An ihrer
 Spitze stehen heute Dirigenten wie
 Nikolaus Harnoncourt oder René
 Jacobs – sie haben allen Musikern
 gezeigt, dass es nicht reicht, No-
 ten zu spielen, sondern dass wir
 eine Haltung einnehmen müssen.
 Warum ist all das gerade in der
 Alten Musik passiert?
 Nehmen wir einen Komponisten
 wie Monteverdi. Er hat in seinen
 Noten nur wenig vorgegeben,
 vertraute der Improvisations-
 kunst und Musikalität seiner
 Musiker. Durch die Offenheit
 seiner Partituren zwingt er uns,
 nachzudenken. Bei Puccini oder
 Verdi ist das anders. Bei ihnen
 ist alles festgeschrieben, jedes
 Crescendo, jede Pause, jeder
 Akkord. Durch die Beschäf-
 tigung mit der Alten Musik
 wurden die Interpreten wieder
 mündig – und das ist wichtig.
 hristina Pluhar ist so etwas wie der Quentin Tarantino der Barock-
 Musik. Eine Frau, die Musik nach drei simplen Regeln macht. Er-
 stens: Sie muss Spaß machen. Zweitens: Sie muss Spaß machen.
 Und drittens: Sie muss Spaß machen.
 Spaß macht der Lautenspielerin allerdings nur das Beste. Deshalb
 organisiert sie ihre Auftritte wie Tarantino seine Filme: Man nehme ein beliebtes
 Klischee (bei Tarantino den guten alten Gaunerfi lm, bei Pluhar die guter alte Ba-
 rockmusik), suche sich die größten Stars (bei Tarantino Bratt Pitt, bei Pluhar den
 Countertenor Philippe Jaroussky) und bürste das Klischee mit dem Star gegen den
 Strich. So entsteht Alte Musik, die nie so neu geklungen hat wie hier! Eine Gren-
 zerweiterung der Klassik, ohne die Geschichte zu verraten.
 Pluhars Ensemble „L’Arpeggiata“ hört sich an wie ein Barockensemble, das die
 Musikgeschichte bis heute überlebt hat: Kanons, Fugen oder Madrigalen münden
 bei den Musikern immer wieder in Elemente von Jazz, Blues oder moderner Musik.
 Und das Schönste daran ist, dass Pluhar ihren eigenwilligen Stil historisch korrekt
 mit den Mitteln der Musikwissenschaft erklären kann.
 Im Barock waren Noten eher so etwas wie Gedankenstützen, keine sklavischen
 Spielanweisungen. Pluhar nutzt die Offenheit der Kompositionen, um sie in un-
 sere Zeit zu beamen. Sie weiß, dass ein Musikstück an sich unhörbar ist, dass die
 stummen Noten allein durch den Musiker im Hier und Jetzt zum Klingen gebracht
 werden. Und es ist konsequent, wenn sie – ganz im Sinne Monteverdis – die Alte
 Musik auch zur Neuen Musik aufbrezelt, wenn sie Zeit und Raum vergessen lässt.
 Der Ansatz der Lautenspielerin ist historisch korrekt und trotzdem radikal. Ihre
 Interpretationen begeistern Publikum und eingefl eischte Klassikstars. Große
 Sänger wie Philippe Jaroussky scheinen es zu genießen, dass Pluhar an den Grund-
 festen der Konvention rüttelt, die Musikgeschichte auf den Kopf stellt, Vergan-
 genheit und Gegenwart aufl öst.
 Die Musikerin Pluhar weiß ebenso wie der Regisseur Tarantino, dass ein klas-
 sischer Spaß nur mit den Besten wirklich lustig wird. Und deshalb motiviert sie
 abenteuerlustige Geiger und akrobatische Stimmen, gemeinsam mit ihr in einen
 Dialog der Stile zu treten. Wenn Pluhar zum Konzert bittet, wissen die Kollegen,
 dass sie eigentlich eine grenzenlos grandiose Jam-Session meint.
 Gralshüter der „Historischen Aufführungspraxis“ runzeln bei all dem zu-
 weilen die Stirn. Wie kann die „Domina der Alten Musik“ (so nennt „Der
 Spiegel“ Pluhar wegen ihres Faibles für Ledermäntel) die Erkenntnisse
 des informierten Musizierens so radikal deuten? So kann das Ba-
 rock es doch nicht gewollt haben. Doch!
 Pluhar beruhigt die Bedenkenträger: „Das Offene ist in der
 Musik angelegt“, sagt sie, „barocken Musikern ging es immer
 auch darum, ihr Publikum zu unterhalten. Außerdem le-
 ben wir noch heute in denselben barocken Hörmustern
 und Harmonien. Also: wo ist das Problem?“
 Nirgends! Pluhard ist zur Übermutter der radikalen
 Öffnung der Klassik geworden: stilvoll, wissend
 und immer bereit für eine verblüffende Wendung.
 Sie führt klassische Klischees ad Absurdum, holt
 das Alte ins Heute und verknotet ihrem Publikum
 die Ohren. Klüger kann ein musikalischer Spaß kaum
 klingen.
 klassik ohne grenzen: christina pluhar und l’arpeggiata: claudio monteverdi, teatro d’amore (virgin).
 eine revolutionäre Bewegung gegen die etablierte
 Klassik-Kultur gegründet. An ihrer
 Spitze stehen heute Dirigenten wie
 Nikolaus Harnoncourt oder René
 Jacobs – sie haben allen Musikern
 gezeigt, dass es nicht reicht, No-
 ten zu spielen, sondern dass wir
 eine Haltung einnehmen müssen.
 Warum ist all das gerade in der
 Alten Musik passiert?
 Nehmen wir einen Komponisten
 wie Monteverdi. Er hat in seinen
 Noten nur wenig vorgegeben,
 vertraute der Improvisations-
 kunst und Musikalität seiner
 Musiker. Durch die Offenheit
 seiner Partituren zwingt er uns,
 nachzudenken. Bei Puccini oder
 Verdi ist das anders. Bei ihnen
 ist alles festgeschrieben, jedes
 Crescendo, jede Pause, jeder
 Akkord. Durch die Beschäf-
 tigung mit der Alten Musik
 wurden die Interpreten wieder
 mündig – und das ist wichtig.
 Interpretationen begeistern Publikum und eingefl eischte Klassikstars. Große
 Sänger wie Philippe Jaroussky scheinen es zu genießen, dass Pluhar an den Grund-
 festen der Konvention rüttelt, die Musikgeschichte auf den Kopf stellt, Vergan-
 Die Musikerin Pluhar weiß ebenso wie der Regisseur Tarantino, dass ein klas-
 sischer Spaß nur mit den Besten wirklich lustig wird. Und deshalb motiviert sie
 abenteuerlustige Geiger und akrobatische Stimmen, gemeinsam mit ihr in einen
 Dialog der Stile zu treten. Wenn Pluhar zum Konzert bittet, wissen die Kollegen,
 dass sie eigentlich eine grenzenlos grandiose Jam-Session meint.
 Gralshüter der „Historischen Aufführungspraxis“ runzeln bei all dem zu-
 weilen die Stirn. Wie kann die „Domina der Alten Musik“ (so nennt „Der
 Spiegel“ Pluhar wegen ihres Faibles für Ledermäntel) die Erkenntnisse
 des informierten Musizierens so radikal deuten? So kann das Ba-
 Pluhar beruhigt die Bedenkenträger: „Das Offene ist in der
 Musik angelegt“, sagt sie, „barocken Musikern ging es immer
 auch darum, ihr Publikum zu unterhalten. Außerdem le-
 ben wir noch heute in denselben barocken Hörmustern
 klassik ohne grenzen: christina pluhar und l’arpeggiata:
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 Instrumentalist des Jahres – harfeXavier De MaistreClaude Debussy, Nuit d’Etoiles – Harfenmusik von Claude Debussy RCA
 Instrumentalist des Jahres – geigeAnne-Sophie MutterBach Meets Gubaidulina DEUTSCHE GRAMMOPHON
 die schatz-gräberalban gerhardt und markus becker spielen max regers cellosuiten – und erheben ihn zum erben bachs
 Es gibt Komponisten, die zu Unrecht von der
 Musikgeschichte vergessen werden weil sie
 aus unerfi ndlichen Gründen gerade unmodern
 sind, weil sie nicht eingängig genug sind oder
 einfach, weil ihre Kompositionen zu komplex
 für schnelle Ohren sind. Max Reger ist einer
 dieser Tonsetzer: Ein epischer Erzähler mit
 feingliedrigem Klang, erschreckenden Stim-
 mungswechseln und subtilen, chromatischen
 Harmonien.
 Der Cellist Alban Gerhardt und der Pianist
 Markus Becker haben keine Angst vor solch
 einer Herausforderung. Sie sind zwei profi -
 lierte Schatzgräber der vergessenen Klänge.
 Becker hat jüngst das gesamte Klavierwerk
 Regers eingespielt, und Gerhard wandert seit
 Jahren auf spannenden Pfaden jenseits des
 großen Repertoires. Gemeinsam beweisen sie
 nun mit der Einspielung von Regers Celloso-
 naten hauptsächlich eines: dass Max Reger
 ein legitimer Erbe Bachs war.
 Seine klug gezirkelten Suiten, seine harmo-
 nische Ausgeklügeltheit, sein in Klang gegos-
 sener Logos lassen immer auch die Emotion,
 den Menschen, die humanistische Größe von
 Musik mitschwingen.
 kammermusik: alban gerhardt/ markus becker, max reger, cellosonaten (hyperion).
 warum musik, herr capuÇon?gautier capuçon wurde für die cellokonzerte von dvorak und herbert ausgezeichnet – hier schreibt er über seine vorstellung von musik
 Ich brauche Musik, um Dinge zu sagen, die ich
 in Worten nicht ausdrücken kann. Natürlich
 kennen mich einige Leute, die wissen, dass
 ich gern spreche, gerne Witze mache – aber
 das ist etwas anderes. Wenn ich richtig rede,
 rede ich lieber in Musik. Ich brauche sie, um
 von dem zu erzählen, was in mir passiert.
 Es ist auch unmöglich zu beschreiben, was
 auf der Bühne passiert, wenn man seine
 Leidenschaften gemeinsam mit anderen
 zum Klingen bringt. Das ist eines der größten
 Gefühle, die ich kenne. Der Klang kommt aus
 der Tiefe des eigenen Körpers, und manchmal
 weiß man gar nicht, welch gewaltigen Gefühle
 man in sich trägt, bis man sie hört. Diese
 Erlebnisse sind so einzigartig – und sie ma-
 chen süchtig. Ja ich glaube, ich könnte sagen,
 dass ich abhängig von diesem Gefühl bin. Ein
 Musik süchtiger.
 Es ist wichtig, dass man mit Menschen arbei-
 tet, die über Musik reden können – denn jede
 Arbeit muss um Musik gehen. In der Zukunft
 ist meine Sehnsucht, dass ich mit der Musik
 und durch die Musik leben kann, denn sie ist
 der schönste Ausdruck, den ich habe. Meine
 Hoffnung ist, dass ich durch die Musik glück-
 lich sein kann und Menschen durch die Musik
 glücklich machen kann.
 konzerteinspielung: gautier capuÇon, dvorÁk/ herbert, cellokonzerte (emi)
 „suche im umbruch“In einem spannenden trompetenProjekt stellt wolfgang bauer die komponisten Johann christian und Johann wilhelm hertel gegenüber – vater und Sohn
 Herr Bauer, warum sollen wir heute Musik
 von den Hertels hören?
 Weil sie galant, virtuos, effektvoll und
 schwelgerisch ist und weil sie aus einer span-
 nenden Zeit stammt – dem Umbruch zur
 Klassik. Auch heute stecken wir ja in einer
 Umbruchszeit. Bei den Hertels können wir
 hören, wie Grenzen überschritten wurden, wie
 die Musik ein neues, bürgerliches Publikum
 fand und wie die neue Qualität der Orchester
 auch die Komponisten inspirierte.
 Wie ist das musikalisch Verhältnis zwischen
 Vater Christian und Sohn Wilhelm Hertel?
 Der Sohn hat sicherlich nicht rebelliert, aber er
 hat versucht, die Ideen des Vaters weiterzu-
 denken und die neu-
 en Möglichkeiten,
 die er hatte, auszu-
 nutzen – während
 der Vater noch dem
 Barock verpfl ichtet
 war, löste sich der
 Sohn aus den Kon-
 ventionen.
 Die Trompete ist in
 der Romantik für
 die Höhepunkte zuständig – macht es mehr
 Spaß Musik aus dem Frühbarock zu spielen?
 Ich habe ja alles kennen gelernt: Mein Spiel
 hat mit der Begeisterung für Bach begonnen,
 ich habe in sinfonischen Orchestern gespie-
 lt, in denen man einen kleineren Anteil am
 Ganzen hat, aber für die Höhepunkte zustän-
 dig ist, bin dann über die Neue Musik wieder
 zur historischen Aufführungspraxis gekom-
 men. Auf diesem Weg habe ich natürlich
 gelernt, wie die Rolle der Trompete sich ver-
 ändert und freue mich über Stücke, in denen
 ich die Möglichkeit habe, die Vielfalt meines
 Instruments auszunutzen.
 instrumentalist: wolfgang bauer, hertel, trompetenkonzerte (mdg).
 dass ich abhängig von diesem Gefühl bin. Ein
 Musik süchtiger.
 Es ist wichtig, dass man mit Menschen arbei-
 tet, die über Musik reden können – denn jede
 Arbeit muss um Musik gehen. In der Zukunft
 ist meine Sehnsucht, dass ich mit der Musik
 und durch die Musik leben kann, denn sie ist
 der schönste Ausdruck, den ich habe. Meine
 Hoffnung ist, dass ich durch die Musik glück-
 lich sein kann und Menschen durch die Musik
 glücklich machen kann.
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 dirigent des JahresSylvain CambrelingOlivier Messiaen, Die Werke für Orchester SWR MUSIC/HÄNSSLER CLASSIC
 Instrumentalist des Jahres – trompeteWolfgang BauerJ.C. Hertel / J.W. Hertel, Trompetenkonzerte MDG
 uweilen sind Jubiläen gut dafür, herauszufi nden, wie le-
 bendig die Toten tatsächlich noch sind. Joseph Haydn gilt
 als Übervater des Streichquartetts, seine Musik ist oft
 überschwänglich, meist humorvoll, zuweilen ironisch –
 immer aber abgrundtief humanistisch. Haydn war Vorbild für Mozart
 und Beethoven. Das sind lediglich gepfl egte Binsenweisheiten.
 Das Auryn-Quartett wollte es nun genauer wissen. Was ist dran an
 Haydn jenseits aller Klischees? 68 Quartette hat er komponiert. Zum
 Haydnjahr nahmen sich die Musiker gemeinsam mit Andreas Spreer
 vom Label TACET vor, der Sache auf den Grund zu gehen – und sie
 alle einzuspielen. Das Ergebnis ist erschütternd genial: erst in der
 Gesamtsicht offenbaren Haydns Werke unvermutete Abgründe,
 wiederkehrende Details, Sackgassen und kompositorische Durch-
 brüche, eine unermüdliche Arbeit an tonsprachlichen Details und die
 gleichzeitige Entwicklung der großen Form.
 Das Auryn-Quartett schafft, was andere Schnellschuss-Jubiläums-
 Aufnahmen nicht schaffen: Statt Haydn als Popstar zu feiern,
 zeichnen sie ein episches Bild von Haydns akribischer Arbeit am
 Klang, lassen sich in bislang ungehörten Details gehen, verblüffen
 durch ungewohnte Akzente und zeichnen gleichzeitig ein zutiefst
 lyrisches Bild.
 In den frühen Quartett-Kompositionen lässt sich hören, dass sie
 noch in der alten Divertimento-Tradition stehen und recht simpel
 gebaut sind. Ausdruck bekommt dieses Frühstadium dadurch, dass
 das Auryn-Quartett fast holzschnittartig musiziert, ohne dabei
 klischeehaft zu werden. Wie radikal anders kommen die späten
 Quartette daher, in denen an allen Ecken und Kanten Haydns Al-
 tersübermut zu hören ist. Das Quartett kümmert sich kaum um
 die oberfl ächlichen Klangeffekte, sondern stellt sie als Folge der
 kompositorischen Arbeit an der Form des Quartetts dar. Haydns
 Überschwang, die Radikalität, die Form an den Rand des Möglichen
 zu komponieren, die Irrungen und Wirrungen für das Ohr werden hier
 nicht als gewollte Provokationen hörbar, sondern als Geniestreiche
 eines Komponisten, dem alle handwerklichen Mittel zur Verfügung
 standen, um auch am Ende seines Lebens die Spannung innerhalb
 der Form mit unvermuteten Geistesblitzen zu erweitern.
 Derzeit geht das Großprojekt weiter. Schon jetzt ist klar, dass es sich
 bei diesen Haydn-Einspielungen um Epoche machende Interpreta-
 tionen handelt, auch auf Grund der erstklassigen Klangtechnik. Die
 Musiker werden mit Röhren-Mikrofonen aufgenommen, und der
 Zyklus erscheint ebenfalls im TACET Real Surround Sound auf DVD-
 Audio.
 kammermusikeinspielung: auryn quartett, joseph haydn,streichquartett op.1 nr 1 -6 (tacet).
 ohne verfallsdatum
 götterspeise
 z
 weg mit alten klischees! mit seiner einspielung sämtlicher haydnQuartette beweist das aurynQuartett, dass der komponist aus dem heute moderner klingt als je – eine perfekte gratwanderung zwischen hochkultur und unterhaltung, die als beste kammermusikeinspielung ausgezeichnet wurde
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 ensemble des Jahres – alte musikIl Giardino ArmonicoG.F. Händel, 12 Concerti Grossi DECCA
 orchester des JahresStaatskapelle Dresden/Fabio LuisiAnton Bruckner, Sinfonie 9 SONy CLASSICAL
 so klingt die lustdie trompeterin alison balsom hat sich auf dem klassikmarkt behauptet. Ihr erfolgsrezept: der kluge Spielspaß
 Vor zwei Jahren hat Alison Balsom den ECHO Klassik
 als Nachwuchskünstlerin gewonnen. Damals sorgte ihr
 frisches, unverbrauchtes Musizieren für Aufmerksamkeit.
 Ach ja, und natürlich auch, dass plötzlich ein Mädchen
 den Klassikmarkt elektrisierte, das ihr Instrument in einer
 „Marching Band“ erlernt hatte und sich plötzlich an die
 großen Klassiker wagte. Die passionierte Seglerin hat
 zweifellos frischen Wind in die Musikszene gebracht.
 Das wirklich Besondere an Alison Balsom zeigt sich aller-
 dings erst jetzt: Sie ist kein Klassiksternchen, das schnell
 verglüht, sondern hat das Nischen-Repertoire der Trom-
 pete unangefochten behauptet. Dieses Jahr erhält sie den
 ECHO Klassik für die beste Konzerteinspielung des Jahres.
 Ihre Konzerte von Hummel und Haydn sind nicht nur vir-
 tuose Meisterwerke, sondern auch zutiefst durchdachte
 Interpretationen, in denen Balsom sowohl den Witz der
 Komponisten als auch die musikalische Ernsthaftigkeit
 ausstellt. Aber vor allen Dingen ist ihr eines anzuhören:
 Der Klang der Lust.
 konzerteinspielung: alison balsom, haydn/ hummel, trompetenkonzerte (emi)
 so klingt das allesder Flötist emmanuel Pahud hat bei den berliner Philharmonikern die vielfalt kennen gelernt. nun bündelt er sie in bach
 Johann Sebastian Bach ist: Alles! Bis heute wird keine Musik
 geschrieben, die Bach nicht zusammengefasst oder vorge-
 dacht hätte. Seine Kompositionen sind ein genau abgezir-
 kelter Kosmos, in dem Antworten auf fast alle musikalischen
 Fragen zu fi nden sind. Vielleicht ist das ein Grund, warum der
 Flötist Emmanuel Pahud sich diesen Urvater der Tonkunst in
 seinem jüngsten Album vorgenommen hat.
 Eigentlich ist der Flötist der Berliner Philharmoniker nämlich
 ein Tausendsassa. Musik ist für Pahud: Alles! „Ich will die Flö-
 tenmusik aller Erdteile kennen lernen“ hat er einmal gesagt,
 „besonders ihre Anfänge.“ Und Pahud spielt sich quer durch
 die Musikgeschichte. Dabei macht er keinen Unterschied
 zwischen Moderne, Romantik, Klassik oder Barock – Jazz und
 Improvisationen gehören selbstverständlich ebenfalls zu
 seinem Repertoire. Für ihn ist alles spannend, was klingt.
 Um möglichst viel Musik aufzusaugen, hat er auch den rich-
 tigen Job bei den Berliner Philharmonikern. Kurzzeitig hatte er
 das Ensemble verlassen. Fristlose Kündigung – weil Pahuds
 Familie rebellierte. Doch der Musik-Junkie kehrte zurück:
 „Die Orchestererfahrung ist enorm wichtig“, sagt er. „Simon
 Rattle war genau der Typus von Dirigent, den ich immer
 geschätzt habe. Er fordert die Vielseitigkeit eines Musikers,
 stellt Rameau, Haydn und Ligeti wie selbstverständlich ne-
 beneinander. Jedes Programm wird so zu einer Entdeckungs-
 reise.“ Das Ergebnis dieser Entdeckungsreisen fasst Pahud
 nun unter einem Namen zusammen: Johann Sebastian Bach.
 In seinen Sonaten klingt das Flötenspiel so vielfältig wie
 selten – wie ein tönender Schwamm der Musikgeschichte.
 instrumentalist: emmanuel pahud, johann sebastian bach, die flötensonaten (emi).
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 würdigung des lebenswerkes Plácido Domingo
 ensemble des Jahres – vokalmusik SWR Vokalensemble Stuttgart mit Marcus CreedAnton Bruckner, Messe e-moll / Motetten SWR MUSIC/HÄNSSLER CLASSIC
 lang lang begeistert die massen. kein wunder, denn für ihn ist die klassik ein kinderspiel. dem unerschrockenen klavierspieler zuzuhören, wird zum abenteuer
 Lang Lang ist in vielen Dingen der Erste. Der erste Klavierspieler, der ein
 Live-Konzert in der virtuellen Internet-Welt gegeben hat. Der erste Gast,
 der Thomas Gottschalk mit seinen fl inken Fingern verblüffte, obwohl er
 keine Wette angeboten, sondern nur Klavier
 gespielt hat. Und der erste, der Chopins
 „schwarze Tasten Etüde“ mit einer Orange
 in der Rechten Hand gespielt hat.
 Zu sehen ist all das natürlich in einem ver-
 wackelten youtube-Video: Der Klavierspie-
 ler hält die Frucht in der Rechten, spielt mit
 der Linken das harmonische Gerüst und rollt die Orange über die schwar-
 zen Tasten. Tatsächlich: all das klingt nach Chopin!
 Der chinesische Superstar gehört zu einer neuen, unbeschwerten Klassik-
 Generation. Seine ersten Klaviertöne hat er als Soundtrack zu „Tom und
 Jerry“ gehört. Mit dieser unbefangenen Sozialisation begegnet er auch
 Beethoven, Liszt und – in seinem neusten Album – Chopin.
 Die alten Piano-Meister haben die Sache freilich ganz anders gesehen.
 Horowitz zum Beispiel fürchtete sich zeitlebens vor den abenteuerlichen
 Verrenkungen des polnischen Komponisten. Aber Lang Lang ist eben auch
 der erste Klavierspieler, der keine Angst kennt. Das könnte daran liegen,
 dass er technisch nahezu perfekt ist, dass es kaum ein Stück gibt, das er
 für unspielbar halten würde.
 Lang Lang sucht sich bewusst die Meilensteine der Klavierliteratur, um
 sich an ihnen zu messen. Dieser Weg hat ihn nun zu Chopin geführt. Ein
 bisschen erinnert Lang Lang dabei an den jungen Siegfried, an einen
 Helden, der keine Furcht kennt: direkt, unmittelbar und mit ungestümer
 Spiellust.
 Die Suche wird weitergehen, und es wird spannend sein, zu beobachten,
 wann der Tasten-Tiger die Furcht vor der Musik lernen wird. So lange wird
 er weiterhin mit seinem ungestümen Gaudi überzeugen.
 konzerteinspielung: lang lang, chopin, klavierkonzert 1 und 2 (dg).
 die orange, die furchtlosigkeit und chopin
 würdigung des lebenswerkes Plácido Domingo
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 nachwuchskünstler des Jahres – klavierHardy RittnerJohannes Brahms, Frühe Klavierwerke Vol. 1 MDG
 nachwuchskünstlerin des Jahres – gesangNuria RialJoseph Haydn: Arie Per Un’Amante DEUTSCHE HARMONIA MUNDI
 david Fray ist jung – aber er spielt wie ein altmeister und klingt dabei nicht einmal verstaubt. Für den Instrumentalisten des Jahres ist die musik ein gedanke jenseits aller moden. er spielt gegen den lärm der klassikIndustrie. auch, wenn ihm das nicht nur Freunde macht
 gegen den fetisch des objektiven
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 klassik ohne grenzenCalmus Ensemble LeipzigLied: gut! – Die schönsten Volkslieder EDITION CHRISMON
 nachwuchskünstler des Jahres – bratscheNils MönkemeyerSchubert/Mendelssohn/Schumann, Ohne Worte SONy CLASSICAL
 Herr Fray, auf Ihrem Bach-Album und auf Ihrer Schubert-CD
 haben Sie einen ungewöhnlichen Klang: Auf der einen Seite
 erinnert er an die Altmeister der 50er Jahre, auf der anderen ist
 er aufregend frisch. Gibt es in der Klassik eigentlich Interpreta-
 tions-Moden?
 Wahrscheinlich gibt es auch in der Musik Moden. Aber ich bin
 der festen Überzeugung, dass es in jedem guten Musikstück
 auch einen Kern gibt, in dem sich eine zeitlose Wahrhaftigkeit
 verbirgt.
 Die Frage ist doch, wie man diesen Kern entdeckt. Hörbar wird
 ja auch der Weg zum Zentrum – er ist die eigentliche Interpre-
 tation. Und die ist bei jedem Musiker anders.
 Tatsächlich komme ich mir manchmal altmodisch vor. Und es
 erschreckt mich selbst, dass die Klavierspieler, die ich am mei-
 sten verehre, alle tot sind. Das hat nichts mit Snobismus zu tun,
 aber in den 50er Jahren war das Musikmachen anders als heute.
 Mir gefällt der Geist dieser Zeit. Die technische Perfektion war
 nicht immer zu hören. Die wesentliche Frage ist, warum das so
 war. Die Pianisten waren ja nicht schlechter als heute. Aber die
 Technik stand eben nicht im Vordergrund des Musikmachens.
 Heute ist diese Auffassung verschwunden.
 Warum ist das so?
 Vielleicht, weil wir Angst haben, Positionen zu beziehen. Wenn
 wir von dem Kern der Musik sprechen, kann man ihn nur entde-
 cken und freilegen, wenn man ihm individuell begegnet – das
 bedeutet emotional. Aber wir scheinen die Kategorien für Emoti-
 onalität verloren zu haben. Die Jury in einem Klavierwettbewerb
 hört sich viele Musiker an. Jeder spielt anders. Und in der Jury
 gibt es natürlich auch unterschiedliche Meinungen über die mu-
 sikalische Ästhetik. Da liegt es nahe, dass sich die Experten auf
 das objektiv Bewertbare eignen: die Technik. Doch Musik kann
 nicht objektiv sein.
 Gut, was ist Musik für Sie?
 Musik ist für mich ein nonverbaler Gedanke. Es ist die Aufgabe
 des Interpreten, die Gedanken des Komponisten nachzuvollzie-
 hen und seine eigenen Gedanken dem Publikum mitzuteilen.
 Warum wird dieser Gedanke nur noch so selten entwickelt?
 Ich glaube, dass die Kritiker, der Klassik-Markt und die Werbung
 dazu führen, dass viele Musiker nur noch so spielen, wie sie
 glauben, dass die Leute es hören wollen. Aber das ist dann nur
 noch die Imitation eines angenommenen Klanges und keine
 Interpretation. Mein Klavierprofessor in Paris hat mir neulich
 erzählt, dass 15jährige Studenten zu ihm kommen und sagen:
 „Ich will zum Chopin-Wettbewerb.“ Sie kommen nicht und
 erklären, was sie von der Musik erwarten, mit welcher Idee sie
 spielen wollen, an welchem Klangideal sie arbeiten möchten. Sie
 wollen nur vorbereitet werden, vor einer Jury zu bestehen. Das ist
 absoluter Irrsinn! Ich selbst weiß, wie schwer es ist, eine eigene
 musikalische Meinung zu vertreten. Ich habe nicht nur Freunde,
 werde für mein Spiel von vielen kritisiert. Es gibt die Phasen in
 denen man in Depressionen fällt. Man weiß, wie leicht es wäre,
 den sogenannten Markt zu bedienen – und tut es am Ende doch
 nicht. Die eigene Überzeugung wehrt sich zum Glück.
 Die Karrieren von Künstlern, die nichts anderes tun als einen
 Markt zu befriedigen sind sehr kurz geworden …
 Leider ändert das nichts daran, dass es immer wieder neue Musi-
 ker gibt, die diesen Weg einschlagen. Es gibt genügend technisch
 hochbegabte Pianisten, die einer nach dem anderen verbrannt
 werden. Tatsächlich aber ist es beruhigend zu wissen, dass es
 auch zu Beethovens Zeit Komponisten gab, die erfolgreicher
 waren als er – und dass ausgerechnet der Dickkopf Beethoven
 noch heute zeitlos ist. Ich glaube, dass wir es mit einem ernst-
 haften Kommunikationsproblem zu tun haben: Den Musiker,
 der mit dem Publikum korrespondiert, es herausfordert, anregt,
 hinterfragt, gibt es kaum noch. Und das in einer Zeit, in der wir
 es überall mit Kommunikation zu tun haben, am Handy, in E-
 Mails und auf Facebook.
 Aber wie kommuniziert man mit dem Publikum?
 Ich glaube, dass es einen Unterschied macht, ob man für ein
 Publikum im Saal spielt und den Besucher in der letzten Reihe
 erreichen will oder ob man an die Kraft der Musik glaubt, die es
 möglich macht, das Publikum zu sich auf die Bühne zu holen,
 um gemeinsam mit dem Interpreten in Klang einzutauchen und
 zu kommunizieren. Ich hoffe, dass ich zuweilen den letzteren
 Zustand erreiche – das Publikum nicht passiv sitzen zu lassen,
 sondern es aktiv mitzunehmen. Mir geht es darum, durch Klang
 das Schweigen in den Menschen zu provozieren. Das war eine
 der Grundüberlegungen für mein Schubert-Album. In unserer
 Zeit gibt es nichts Schöneres, als die Stille hören zu können. Und
 dafür ist Musik das beste Mittel.
 bester instrumentalist: david fray, bach klavierkonzerte (virgin).
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 klassik ohne grenzenUri Caine EnsembleGiuseppe Verdi, The Othello Syndrome WINTER & WINTER
 klassik ohne grenzenAnette Maiburg, Joaquin Clerch und Pancho AmatClassica Cubana MDG
 Ragna Schirmer wohnt in Halle – so wie Georg-Friedrich Hän-
 del. Ragna Schirmer spielt Klavier – so wie Georg-Friedrich
 Händel. Ragna Schirmer lebt heute – anders als Georg-Fried-
 rich Händel!
 Die Pianistin und Wahl-Hallenserin hat sich auf Spurensuche
 begeben, ist ausgezogen in den Freylinghausen-Saal in den
 Franckeschen Stiftungen, hat sich dort verbarrikadiert und
 versucht, dem Geheimnis Händel auf die Schliche zu kommen.
 Ihr Arbeitsmaterial: Die Noten mit den Cembalo-Suiten,
 zwei Bände mit 16 Stücken und ein Flügel, kein altes Instru-
 ment, sondern ein neues. Und genau darin besteht auch die
 Spannung ihrer akustischen Händel-Forschung, die sie auf
 CD dokumentiert hat. Welche Nuancen kann man den alten
 Kompositionen auf einem neuen Instrument entlocken? Wie
 klingt der Meister 250 Jahre nach seinem Tod? Gespielt in
 seiner Heimat, interpretiert von einer Gegenwartskünstlerin?
 Wie überbrückt man die Zeit, ohne den Raum zu verlassen?
 Das Ergebnis lässt aufhorchen. Ragna Schirmer legitimiert die
 Wahl des neuen Flügels durch eine feinsinnige Interpretation.
 Sie nutzt die Möglichkeiten des modernen Instrumenten-
 baus, um in den alten Partituren eine bislang selten gehörte
 Dynamik, Präzision und Nuancierung aufzustöbern. Dann
 wieder nimmt sie sich vollkommen zurück, behandelt den
 Flügel wie ein Cembalo, verzichtet bewusst auf die Möglich-
 keit aller Effekte. Ragna Schirmers Händel ist deshalb beides:
 Ragna Schirmer und Georg-Friedrich Händel. Kein schlechter
 Mix.
 solistische einspielung: ragna schirmer, händel, die klaviersuiten (edel).
 Sie wollen einmal etwas wirklich Verwegenes hören? Gut,
 dann sollten Sie Matthias Kirschnereit einlegen, der durch
 Felix Mendelssohn Bartholdys Klavierkonzerte stürmt.
 Ausgerechnet bei Mendelsshon, dem Intellektuellen, dem
 Durchdachten, dem Eklektiker? Ja, genau: bei eben diesem
 Mendelssohn!
 Was Matthias Kirschnereit gemeinsam mit der Robert-
 Schumann-Philharmonie Chemnitz unter Frank Beermann
 anstellt, ist radikal und genial. Der Klavierspieler nimmt die
 Musik in Angriff wie Franzosen Auto fahren: Vollgas und
 Vollbremse, aufwühlendes Presto und wunderschöne Legati,
 Rastlosigkeit und Ruhepole. Hier offenbart sich eine zer-
 klüftete Seelenlandschaft, und Mendelssohn Bartholdy wird
 plötzlich ganz neu eingeordnet. Auch deshalb, weil Kirschne-
 reit für seinen Konzertzyklus eine Trouvaille ausgräbt. Neben
 den drei bekannten Klavierkonzerten stellt er die Welter-
 steinspielung des e-Moll-Konzertes vor, das Mendelssohn
 nicht zu Ende brachte, weil sich der Komponist von seinem
 Violinkonzert ablenken ließ – und dann nicht zu seinem Kla-
 vierkonzert zurückkehrte.
 Die beiden ersten Sätze sind mit skizziertem Orchesterpart,
 einer einfallsreichen Klavierstimme und einer kurzen Überlei-
 tung zum Finale überliefert. Der Mendelssohn-Forscher Larry
 Todd hat die beiden Sätze rekonstruiert und wagte es, für den
 dritten Satz das Finale des Violinkonzerts zu kopieren – quasi
 als ironischen, musikhistorischen Kommentar. Ein kleines
 Als-Ob-Spiel der Kompositionsgeschichte. Kirschnereit und
 das Orchester begeistern sich hörbar für diese amüsante
 Vollendung und lassen ein Werk hören, von dem man sich
 wünscht, dass es in Zukunft öfter auf den Konzertpodien zu
 hören sein wird.
 welt ersteinspielung: matthias kirschnereit/ robert schumann-philharmonie chemnitz (beermann), bartholdy klavierkonzert (arte nova).
 flügel oder cembalo?Schauplatz halle: begegnung einer einwohnerin mit dem Sohn der Stadt. ragna Schirmer trifft georgFriedrich händel – und die beiden verstehen sich gut
 radikal genialZu seinem letzten klavierkonzert hatte mendelssohnbartholdy keine lust. Jetzt vollendet matthias kirschnereit es kongenial
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 Sinfonische einspielung des Jahres Concerto KölnHenri-Joseph Rigel, Sinfonien BERLIN CLASSICS/EDEL
 klassik ohne grenzenChristina Pluhar und L’ArpeggiataClaudio Monteverdi, Teatro d’Amore VIRGIN CLASSICS
 Herr Rittner, warum ist es wichtig, Brahms auf einem Kla-
 vier seiner Zeit zu spielen?
 Es geht darum, sich in das Klangideal einer anderen Zeit zu
 versetzen. Dadurch lassen sich viele Fragen an die Musik ganz
 einfach beantworten.
 Wie unterscheiden sich die Klangideale?
 In den 1850er Jahren klang jeder Flügel anders. Heute ist der
 Unterschied zwischen einem Steinway und einem Bösendor-
 fer nicht besonders groß – wir haben uns an die Verlässlich-
 keit und den Spielkomfort gewöhnt. Zu Brahms’ Zeit lagen
 Welten zwischen den einzelnen Instrumenten. Ich habe zum
 Beispiel einen „Streicher“-Flügel gespielt, dessen Klang mich
 vollkommen umgehauen hat: Er hatte Obertonreichtum,
 einen silbrigen Klang und schwang sehr lange nach. Plötzlich
 wurde mir in vielen Passagen klar, warum Brahms dieses oder
 jenes Tempo gewählt hat. Das historische Instrument beant-
 wortet Fragen, die wir mit unserem Klangverständnis nicht
 beantworten können. Das ist ein unglaubliches Erlebnis.
 Der Musiker spielt also nicht nur Klavier, sondern wird auch
 vom Klavier gespielt?
 Ich empfi nde das eher als Dialog. Als Musiker gebe ich einen
 Impuls an das Instrument und bekomme eine Reaktion zu-
 rück. Ich muss zuhören und reagieren. Meine Reaktion ist ein
 erneuter Impuls. Und so beginnt eine Auseinandersetzung
 zwischen der eigenen Interpretation und den Möglichkeiten
 des Flügels.
 Wer entscheidet am Ende über den Klang? Der Musiker oder
 das Instrument?
 Der Pianist bleibt natürlich der Chef, denn ich entscheide über
 das Timing und die Dynamik, ich mache mir aus unserer Zeit
 heraus Gedanken über Brahms. Aber natürlich weiß ich auch,
 dass ich ohne Instrument stumm bleibe. Also geht es darum,
 ihm zuzuhören und eine Einheit mit ihm zu bilden.
 nachwuchskünstler: hardy ritter, brahms frühe klavierwerke vol.1 (mdg).
 Christian Zacharias steht wie ein Unikum in unserer heu-
 tigen Musiklandschaft. Er vertritt Tugenden, die im rasend
 schillernden, auf Hochglanz polierten und kurzlebigen Klas-
 sikgeschäft Seltenheitswert haben: die Arbeit am Detail, die
 Schöpfung ungehörter Klangfarben, die Suche nach Nuancen
 im Großen und Ganzen.
 All das gelingt ihm gerade bei einem Klassiker wie Mozart auf
 verblüffende Weise. Das Merkwürdige seiner Aufnahme ist
 das Spannungsfeld, in dem man sich beim Zuhören befi ndet:
 Was so gewohnt und selbstverständlich, zuweilen im posi-
 tiven Sinne kitschig klingt, hört sich gleichzeitig so unver-
 schämt neu, so modern, so anders an.
 Zacharias lässt in seinen Mozart-Konzerten hören, wie per-
 vertiert unser Verständnis des Komponisten inzwischen ist
 und wischt alle interpretatorischen Vorurteile vom Tisch.
 Wenn er spielt, scheint er ganz bei sich zu sein, in seiner ei-
 genen Ästhetik, seinem eigenen Zugang zum Komponisten –
 und damit auch immer ganz dicht bei Mozart.
 Mit dem Orchestre de Chambre de Lausanne hat Zacharias
 ein Ensemble gefunden, das ihm in seiner feinfühligen Mo-
 zart-Spurensuche bedingungslos folgt, das sich nicht an der
 Oberfl äche des Klanges aufhält, sondern vom ersten Ton an
 abtaucht in die Verästelungen der Kompositionen, in die oft
 ungehörten Seitenwege der Noten.
 Hörbar wird all das auf Grund einer einmaligen Aufnahme-
 technik. Die 2+2+2 Surround-Technik von MDG, die nicht nur
 ein dreidimensionales Klangbild entstehen lässt, sondern
 den Raum mitdenkt und somit unterschiedliche „Hörplätze“
 schafft, ist wie gemacht für einen Künstler, für den eine Par-
 titur immer plastisch ist, der die Konturen herausarbeitet und
 sich im Raum des Klanges vertieft.
 surround-einspielung: christian zacharias, orchestre de chambre lausanne, mozart klavierkonzerte kv 459 und 466 (mdg).
 „das klavier gibt antworten“hardy rittner erweitert die historische auff ührungspraxis für brahms – seine klavierwerke hat er an einem historischen Flügel eingespielt. ein klangabenteuer!
 tauchgang im raum des klangesFür christian Zacharias ist mozart ein plasti sches klangerlebnis. In Surroundklang wird es wirklich möglich, sich mit ihm in der musik zu verlieren
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 konzerteinspielung des JahresPiotr Anderszewski / Die Deutsche Kammer philharmonie Bremen Ludwig van Beethoven, Bagatellen op 126 / Klavierkonzerte Nr. 1 VIRGIN CLASSICS
 konzerteinspielung des Jahres Alison BalsomHaydn/Hummel, Trompetenkonzerte EMI
 Manchmal, wenn sich die Wege von Musikern
 kreuzen, gibt es so etwas wie eine Entde-
 ckung, die Erkenntnis, dass man zusammen
 passt, dass man eine Sprache spricht, an
 einem gemeinsamen Klangideal tüftelt, dass
 man auf getrennten Wegen die gleichen
 Visionen verfolgt hat und sich nun trifft.
 Ungefähr so muss
 es auch gewesen
 sein, als der grie-
 chische Geiger
 Leonidas Kavakos
 zum ersten Mal
 mit der Camerata
 Salzburg spielte.
 2001 kam der
 Geiger nach
 seinen Studien
 in Athen und
 Indiana als Princi-
 pal Guest Artis zur
 Camerata. Man
 hörte be-
 reits die Geistesverwandtschaft,
 erkannte einander. Sechs Jahre
 später wurde Kavakos musika-
 lischer Leiter des Ensembles.
 Die intime Verbundenheit im
 musikalischen Ausdruck ist nun
 auch in Felix Mendelssohn-Bart-
 holdys Violinkonzert zu hören, das
 Kavakos dirigiert und spielt: Gemein-
 sam mit der Camerata entwickelt er
 einen virtuosen, gleichsam weltum-
 spannenden Sound, der Mendelssohn
 in erstaunlich luftigem, leichten Licht
 erscheinen lässt.
 konzerteinspielung: leonidas kavakos/camerata salzburg, mendelssohn-bartholdy, violin-konzerte und klaviertrios (sony).
 Die Bratsche wird von vielen verspottet. Für
 mich aber ist sie einInstrument, das zwischen
 allem schwebt: der hohen Geige und dem tiefen
 Cello. Sie deckt beide Klangfarben ab, hat dabei
 aber einen ureigenen, samtigen, inneren Klang.
 Die Bratsche klingt unverwechselbar und ist
 doch vielfältig. Wenn ich Musik im Kopf habe,
 klingt sie wie der Ton der Bratsche – und deshalb
 wusste ich, als ich das Instrument zum ersten
 Mal in der Hand hielt: das ist meins! Inzwischen
 ist die Musik zum größten Bestandteil meines
 Lebens geworden. Aber natürlich gibt es auch
 viele andere Dinge jenseits der Musik, die mich
 begeistern: Ich liebe es, mich mit Menschen zu
 unterhalten. Ich lese
 gern und bin ein ein-
 gefleischter Cineast.
 Nach meiner Überzeu-
 gung ist es wichtig,
 dass ein Musiker
 auch ein Leben jenseits
 der Musik haben muss. Denn
 im Endeffekt ist all das eine
 Inspiration für mein Spiel. Ich habe
 gelernt, dass die klassische Musik eine
 ideale Möglichkeit ist, mit anderen Menschen
 auf ungewöhnliche Weise in Kontakt zu treten,
 unabhängig von Sprache oder gesellschaftlichen
 Hintergründen. Das Musizieren ist für mich eine
 Möglichkeit, sofort in einen intimen Austausch
 einzutreten.
 nachwuchskünstler: nils mönkemeyer, schubert/ mendelssohn/ schumann (sony).
 geistes-verwandtschaftleonidas kavakos entdeckt mit der camerata Salzburg die luftigkeit bei mendelssohnbartholdy
 nils mönkemeyer hat einem Instrument zur ernsthaftigkeit verholfen, über das es eigentlich nur witze gibt: der bratsche. hier erklärt er seine leidenschaft
 meine intimen dialoge
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 konzerteinspielung des Jahres Lang LangFrédéric Chopin, Klavierkonzert 1 & 2 DEUTSCHE GRAMMOPHON
 konzerteinspielung des Jahres Daniel HopeVivaldi DEUTSCHE GRAMMOPHON
 wer sagt eigentlich, dass mittelalterchöre männlich sein müssen? das ensemble Peregrina beweist, dass Frauen schon immer den ton angegeben haben
 Mittelalter-Musik – klar, das sind wuchtige Männerstimmen, die ihren Gott anbeten. Mönche, wie wir sie aus dem „Namen der Rose“ kennen: machthungrig oder gottversunken, Bücherwürmer oder Stimmheilige. Unser Mittelalterbild erschreckend maskulin.Was nur wenige wissen, ist, dass Frauen die treibenden Kräfte der gottesfürchtigen Mittelalterkerle waren. Zum Beispiel die Heilige Klara (1194-1253), die gemeinsam mit Franz von Assisi den Klaris-senorden gegründet hat. Oder die Heilige Kinga von Ungarn (1224-1293), unter der das spirituelle Musikleben in Polen einen beacht-lichen kulturellen Aufschwung erlebte: sie wurden zu bedeutenden Kulturzentren mit aktiven Skriptorien. Aus dieser Zeit stammen nicht nur die ältesten polyphonen Mess- und Ordinariumssätze Polens, sondern auch eine von Kinga mitgebrachte Kopie des be-rühmten französischen Magnus Liber. Das Ensemble Peregrina, das von Agnieszka Budderzinska-Bennett und Kelly Landerkin gegrün-det wurde, räumt nun auf mit der mittelalterlichen Musikgeschichte. Für ihr Projekt „Filia Praeclara“ haben sie sich vorgenommen, die alten Handschriften der Frauen zum Klingen zu bringen. Eine CD, die beweist, dass Frauen im Mittelalter durchaus eine Stimme hatten. Im Klangbild schwingt die frühe Sequentia mit, die Arrangements sind himmelhoch jauchzend, geistig verklärt, volltönend und zutiefst spirituell. Die Anbetung Gottes wurde gerade durch den Geist der
 Frauen in künstlerische Höhen getrieben.
 chorwerk: ensemble peregrina, filia praeclara (divox).
 hImmelhochJauchZendeklara!
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 konzerteinspielung des Jahres Leonidas Kavakos / Camerata SalzburgFelix Mendelssohn Bartholdy, Violinkonzerte und Klaviertrios SONy CLASSICAL
 konzerteinspielung des Jahres Gautier CapuçonAntonín Dvorák/Victor Herbert, Cellokonzerte VIRGIN CLASSICS
 im rausch der stillemartin helmchen ist jung – er ist 26 Jahre alt. Schubert war mit 31 Jahren bereits alt. nun treffen sich die beiden zum Spielen
 Der „späte Schubert“ war um die 30 Jahre
 jung. Der junge Martin Helmchen ist 26 Jahre
 alt. Der „späte Schubert“ stand kurz vor dem
 abrupten Ende seiner Karriere, da ihn das Fie-
 ber dahinraffte. Der junge Martin Helmchen
 ist gerade erst dabei, seine Laufbahn zu be-
 ginnen: Nach einer CD mit Mozart-Konzerten
 legte er sein erstes Soloalbum mit Schubert
 vor. Dass er dafür sofort mit dem ECHO Klas-
 sik ausgezeichnet wird, hat viele Gründe.
 Einer könnte sein, dass Helmchen trotz seines
 jungen Alters nie die aufgekratzte Romantik
 sucht, keine oberflächlichen Effekte setzt,
 sich nicht verlocken lässt Kapital aus Schu-
 berts kompositorischem Wahnsinn zu ziehen.
 Helmchen geht es um etwas Anderes: „Mir
 fallen die verstörenden Pausen ein, in denen
 die Musik einfach ins Nichts läuft, ohne dass
 irgend etwas übrigbleibt außer dieser scho-
 ckierenden Stille. Dann fällt auch diese Frei-
 heit von Äußerlichkeiten auf, von Effekten,
 vom lauten auf-sich-aufmerksam-Machen.“
 Hier scheinen sich der 31 Jahre alte Schubert
 und der 26 Jahre junge Helmchen sehr nahe zu
 stehen. Helmchen ist kein Pianist, der Wert
 auf großen Rummel legt. Er entzieht sich dem
 Klassik-Bizz lieber und lässt seine Interpre-
 tationen aus der Stille für sich sprechen. Ein
 wunderbarer Träumer!
 solistische einspielung: martin helmchen, schubert, klaviersonate und 6 moments musicaux (pentatone).
 fest des pathos’hermann bäumer entdeckt den vergessenen Spätromantiker Josef bohuslav Foerster – und schenkt uns die urkraft der emotionalität
 Orchestermusiker, die träumen, haben es
 nicht leicht: Repertoire-Routine, verquere
 Dirigenten und nur selten die Möglichkeit, der
 eigenen Leidenschaft Gehör zu verschaffen.
 Hermann Bäumer hatte irgendwann genug
 davon. Und stellte sich selbst aufs Dirigenten-
 Podium. Ein Forscher, der dort hinhört, wo
 andere taub sind. Als Generalmusikdirektor
 in Osnabrück hat er sein Orchester und das
 Publikum immer wieder herausgefordert, die
 Ohren und sich selbst zu öffnen.
 Nun hat er Josef Bohuslav Foerster
 (1859.1951) entdeckt und dessen erste und
 zweite Sinfonie aufgenommen. Eine echte
 Entdeckung, in der Musikgeschichte mit-
 schwingt: der leidenschaftliche Kampf um die
 Bewahrung der spätromantischen Form. Einer
 wie er hatte es nicht leicht, als Schönberg und
 Boulez die Musik nach dem Zweiten Weltkrieg
 neu strukturierten. Foersters große Leistung
 ist, dass er sich und seiner Ästhetik treu blieb,
 dass er auf die im besten Sinne pathetische
 Seite der Musik setzte.
 Seine erste Sinfonie wurde nie gedruckt. Um
 so erfreulicher, dass sie nun zu hören ist. Ein
 emotionales Bekenntnis zum Klang, der mehr
 will als denken. Bäumers Musiker dürften
 glücklich sein, dass sie gemeinsam mit ihrem
 Chef träumen können.
 orchestereinspielung: hermann bäumer, sinfonieorchester osnabrück, josef bohuslav foerster, sinfonie 1 und 2 (mdg).
 cool over beethovender mann ist musik. und musik ist seine Sprache. Piotr anderszewskis beethoven ist ein exempel für gelassenheit im angesicht des meisters
 An Beethovens erstem Klavierkonzert zeigt
 sich der Charakter eines Musikers. Der dritte
 Satz fordert jeden Interpreten zu einem Be-
 kenntnis heraus. Spiel diesen Satz, und ich
 sage dir, was für ein Mensch du bist: Glenn
 Gould – der Draufgänger. Michail Pletnev – der
 Revoluzzer. Daniel Barenboim – der Romanti-
 ker. Und nun Piotr Anderszewski: die Coolness
 in Person!
 Rasend schnell, dabei kristallklar, jeden Ton
 kurz angespielt, ohne zu treiben, dass die
 Geschwindigkeit stehenbleibt, geht er diesen
 Satz an. Dann lässt er sich wieder gehen,
 horcht seinen Noten nach, scheint zu grübeln
 und legt wieder los, um die verlorene Zeit gut
 zu machen. So klingt Beethoven, der zer-
 rissene, manische, eruptive Komponist. Der
 Tonsetzer, der stur seinen Weg gegangen ist,
 die Extreme gesucht hat und um eine überge-
 ordnete Form gerungen hat.
 Anderszewski bemüht sich gar nicht, dem
 Irrsinn einen Bogen zu geben. Er spielt einfach
 so wie Beethoven komponierte, aus innerer
 Überzeugung. Und gerade diese wird zum
 Leitmotiv seiner Beethoven-Interpretation,
 die so absurd anders und gleichzeitig unend-
 lich glaubhaft klingt. Auch weil die Kammer-
 philharmonie Bremen dem Pianisten, der auch
 dirigiert, bedingungslos folgt.
 konzerteinspielung: anderszewski/ deutsche kammerphilharmonie bremen, bagatellen und klavierkonzerte (virgin).
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 konzerteinspielung des Jahres Sol Gabetta / Münchner Philharmoniker / Marc Albrecht Dmitri Schostakowitsch, Cellokonzert Nr. 2 / Sonate für Cello und Klavier RCA
 konzerteinspielung des Jahres Dejan LazicSergej Rachmaninoff, Klavierkonzert Nr. 2 CHANNEL CLASSICS
 Herr Hope, man sagt, dass die Geige der menschlichen Stimme sehr nahe
 ist. Dabei muss man nicht einmal Luft hinein blasen, um einen Ton zu
 bekommen. Ist sie nicht eher eine Prothese – eine klingende Armverlän-
 gerung? Im Grunde haben Sie Recht, aber für einen Geiger ist sie mehr als
 das. Für mich ist sie ein Outlet, ein Sprachrohr, um mich auszudrücken,
 eine Holzbox, in die ich meine Energien lege, damit ich etwas sagen
 kann. Die Geige ist für mich keine Prothese, sondern eher ein homo-
 gener Partner – ein eigener Körper, zu dem ich eine sinnliche Liebe
 empfi nde. Der Pianist Maurizio Pollini hat einmal gesagt, dass
 ihn das Klavier beim Klavierspielen stören würde – dass er lieber
 perfekt spielen würde. Und das kann er am besten in Gedanken.
 Ohne Instrument. Ich verstehe diese Idee. Allerdings suche ich in
 der Musik gar nicht die Perfektion, sondern eine Ausdruckswei-
 se, um Emotionen zu vermitteln – und dafür brauche ich nun
 mal die Geige. Natürlich mischt sich die Geige ein. Deshalb ist
 es unverzichtbar, ein gutes Verhältnis zu ihr haben.
 Warum greifen Musiker wie Sie immer wieder auf alte
 Geigen zurück? Werden heute keine guten Instrumente
 mehr gebaut? Wahrscheinlich geht es dabei um die See-
 le. Die sogenannten Wundergeigen aus Cremona sind
 tatsächlich Wunder. Wir bauen diese Instrumente
 inzwischen akribisch nach, erreichen ihren Klang
 aber einfach nicht – den neuen Geigen stimulieren
 die Seele nicht. Woran liegt das? Es gibt viele
 Mythen. Man sagt, dass Stradivari im gleichen
 Zimmer mit seinen Geigen geschlafen hat, dass
 seine Seele im Holz steckt, dass er sein Blut in
 den Lack gegossen hat. Seine Geigen klingen
 anders. Bei ihnen glaubt man, mehr als einen
 Mechanismus in der Hand zu haben, der
 die Seele zum Schwingen bringt. Und so
 absurd das klingt, ich glaube, dass Geigen
 ein eigenes Leben haben.
 konzerteinspielung:
 daniel hope, vivaldi (dg)
 der geiger daniel hope hat vivaldi eingespielt – und das mit unglaublicher leidenschaft. hier redet er darüber, warum man das Instrument einfach lieben muss
 hoffnung imgeigenhimmel
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 Wir bedanken uns bei unseren Partnern:
 echoder stars2009programm
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 K R U G E R M E D I A
 Sächsische Staatskapelle Dresden
 Musikalische Leitung: Fabio Luisi
 Moderation: Natalia Wörner und Götz Alsmann
 ÄN
 DE
 RU
 NG
 EN
 VO
 RB
 EH
 AL
 TE
 N!
 die gala „echo der stars“ wird am 18. oktober 2009 um 22 uhr im zdf übertragen.
 sächsische staatskapelle dresden
 Peter Tschaikowsky „Polonaise“ aus „eugen onegin“
 elina garanca mezzosopran
 Georges Bizet „habanera“ aus „carmen“
 anne-sophie mutter violine
 Felix Mendelssohn Bartholdy konzert für violine und orchester, 3. Satz „allegro molto vivace“
 christina pluhar, nuria rial,
 philippe jaroussky & l’arpeggiata
 Claudio Monteverdi „Pur ti miro“ aus „l’incoronazione di Poppea“
 xavier de maistre harfe
 Manuel de Falla „la vida breve“
 plÁcido domingo tenor
 Verleihung des „ECHO Klassik 2009“ zur Würdigung des Lebenswerks
 sächsische staatskapelle dresden
 Richard Wagner „vorspiel zum 3. akt“ aus „lohengrin“
 david fray klavier
 Franz Schubert moment musical fmoll
 christian gerhaher bariton
 Gustav Mahler „ging heut’ morgen übers Feld“ aus „lieder eines fahrenden gesellen“
 wolfgang bauer trompete & sax allemande
 Georges Bizet / Andreas N. Tarkmann / Stefan Zorzor „carmenFantasie“
 sol gabetta cello
 Joseph Haydn konzert für violoncello und orchester, 3. Satz „allegro molto“
 classica cubana
 Guillermo Portabales / Pancho Amat „el carretero“
 sächsische staatskapelle dresden
 Carl Maria von Weber „ouvertüre“ aus „oberon“
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 operneinspielung des Jahres Hervé Niquet / Le Concert SpirituelMarin Marais, Sémélé GLOSSA
 konzerteinspielung des JahresFrank Peter Zimmermann, Antoni Wit, Manfred Honeck Karol Szymanowski/Benjamin Britten, Violinkonzerte SONy CLASSICAL
 Sie hat es geschafft – mal wieder: elīna garanča ist Sängerin des Jahres. und das als mezzoSopranistin! Stationen einer bemerkenswerten karriere
 herrinrosenrollen
 der
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 operneinspielung des Jahres Ian Bostridge, Nathan Gunn, Jonathan Lemalu / London Symphony Orchestra & Chorus (Daniel Harding) Benjamin Britten, Billy Budd VIRGIN CLASSICS
 operneinspielung des Jahres Anna Netrebko, & Rolando VillazónGiacomo Puccini, La BohèmeDEUTSCHE GRAMMOPHON
 ielleicht sind manche Musikerleben einfach vorbestimmt.
 Elına Garanca zum Beispiel wuchs in Lettland auf, ihr
 Vater war Dirigent, ihre Mutter Sängerin. Das Kind wollte
 ebenfalls auf die Bühne. Doch zunächst hatte sie nicht
 die Oper im Auge, sondern das Musical. Vielleicht ein kleines Aufbegehren,
 das allerdings erfolglos blieb.
 Garanca zog aus an die deutschen Opernhäuser, kam nach Meiningen, nach
 Frankfurt, lernte das Repertoire in der guten alten Stadttheater-Tradition
 kennen und erreichte schnell den europäischen Operngral: die Wiener
 Staatsoper. Heute ist die Sängerin verheiratet – natürlich mit einem Diri-
 genten. So wie ihre Mutter. Die Kreise in einem Musikerleben schließen sich
 eben.
 Auf den ersten Blick wirkt Elına Garanca wie eine echte Opernsängerin:
 ein Quäntchen Diva-Stolz, ein wenig Keckheit und immer eine abgrundtiefe
 Ernsthaftigkeit in der Arbeit. Doch all das erklärt noch nicht ihren gigan-
 tischen, weltweiten Erfolg. Was also ist so besonders an dieser Frau?
 Was macht die Lettin zum unangefochtenen Klassikstar?
 Ein Grund liegt sicherlich in ihrer Vita: Garanca unterscheidet sich von vielen
 Sternchen der Musik dadurch, dass sie auf einem großen Fundament in der
 Weltspitze tanzt. Mit anderen Worten: sie ist eine kluge Sängerin, die ge-
 lernt hat, keine Rolle anzunehmen, der sie nicht gewachsen ist. Ihre Karriere
 ist auf Langfristigkeit angelegt, nicht auf kurzfristigen Ruhm. Außerdem
 scheint sie sich auch im Rampenlicht immer bewusst darüber zu sein, wa-
 rum sie im Mittelpunkt steht, weil sie der Musik, der sie durch den Gesang
 Leben verleiht ihr eigenes Leben verdankt.
 Noch etwas bestimmt wahrscheinlich ihren Erfolg: Die Lettin ist vollends
 kompatibel für den schönen, neuen, hochglänzenden Klassikmarkt, hat
 aber – im Gegensatz zu einigen ihrer Kolleginnen – den großen Vorteil, dass
 sie keine aufreizenden Geschichten braucht, um auf sich aufmerksam zu
 machen, dass sie den Eros nicht inszenieren muss, dass sie keine wandeln-
 de Werbewand ist. Elına Garanca hat eine Stimme. Das genügt für ihren
 Erfolg.
 Und was für eine Stimme sie hat! Garanca singt ihre Charaktere nicht, son-
 dern lebt sie. Dabei stellt sie immer wieder unter Beweis, wie wandlungs-
 fähig ihr Timbre ist: Von Rossinis koloraturschwangerem Aschenbrödel
 über Strauss’ Legato liebenden Octavian bis zu einer feurig sanguinen
 Carmen hat Garanca alles im Repertoire. Sie singt Männer in Hosenrollen
 wie im „Rosenkavalier“ oder echte femmes fatales wie in Bizets rassigem
 Stierkampf-Opern-Schlager. Dabei ist es nicht allein ihre Stimme, die in
 unterschiedliche Psychologien schlüpft, sondern ihr ganzer Körper. Garanca
 ist eine Darsteller-Akteurin, in der Stimme, Geist und Körper ineinander
 verschmelzen.
 Mit vollem Körpereinsatz hat sie so ihr Nischenfach, den Mezzosopran, in
 die Klassik-Charts gesungen. Dort wird GaranÐa wohl auch noch eine Weile
 bleiben, weil ihre Stimme mehr ist als eine gut inszenierte Oberfl äche: sie
 hat längst klassischen Bestandswert.
 sängerin des jahres: el
 –ina garanca, bel canto (dg).
 v„ich will nicht sterben!“elīna garanča erklärt den kleinen unterschied zwischen Sopran und mezzosopran
 Frau Garanca, ein Mezzosopran als Sängerin
 des Jahres – da ist doch irgendwas falsch,
 oder?
 Wieso fragen Sie das?
 Na, meist stehlen Ihnen die Soprane die Show.
 Garanca: Vergessen Sie nicht den „Rosenkava-
 lier“, „Carmen“ oder „La Cenerentola“. Opern, in
 denen wir uns ein bisschen nach vorne drängen
 können. Aber tatsächlich hoffe ich, dass der
 ECHO hilft, das Bewusstsein für die Mezzos bei
 den Menschen zu schärfen.
 Sie haben ja eigentlich auch die spannenderen
 Rollen: Sie sind intrigant, psychopathisch und
 irre. Wohingegen die Soprane meist nur kom-
 men, sich verlieben und sterben…
 Das ist der wirkliche Grund, warum ich Mezzo
 geworden bin! Ich habe keine Lust, jeden Abend
 auf der Bühne zu sterben. Das wäre mir viel zu
 langweilig.
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 chorwerkeinspielung des Jahres Ensemble PeregrinaFilia Praeclara DIVOX
 operneinspielung des Jahres René PapeGods, Kings & Demons DEUTSCHE GRAMMOPHON
 Seit Jahren versenkt sich christian gerhaher in die welt der lieder – und beweist, dass sie kleine opern sind
 Er kann auch anders, zum Beispiel, wenn Papageno sein Weibchen
 sucht und viele Papagenos und Papagenas zeugen will. Dann ist Chri-
 stian Gerhaher ein Clown. Keiner allerdings, der die Leute nur zum La-
 chen bringt. Eher einer, der lustig ist, weil er den Ernst der Welt sonst
 nicht erträgt. Und damit sind wir auch schon beim Thema: Ein bisschen
 Melancholie klingt bei diesem Bariton immer mit. Wenn er Papageno
 ist und natürlich auch, wenn er Lieder von Robert Schumann singt.
 Robert Schumann war – wie wir wissen – kein Papageno, konnte seine
 Lebensschwierigkeiten nicht einfach weglachen. Ihm blieb allein die
 Musik, um abzutauchen, zu vergessen – sich die Seele aus dem Leib zu
 komponieren. „Melancholie“, schreibt Christian Gerhaher im Booklet
 zu seiner CD „ist ein resignatives Einlenken in ausweglose Sehnsüch-
 te, ein ständiger Gefährte, den Schumann nicht auf Dauer loswerden
 konnte, auch nicht durch Heirat mit Clara Wieck. Er musste sich mit der
 Melancholie tapfer arrangieren.“ Das gelang Schumann am Ende nicht
 mehr. Er starb 1856 in der Nervenheilanstalt Endenich bei Düsseldorf.
 Geblieben sind seine Lieder – als Annährungen an ein melancholisches
 Lebensgefühl.
 Das Besondere an Gerhahers Melancholie-Interpretation, die er anhand
 von Schumann-Liedern nach Gedichten von Hans Christian Andersen,
 Johann Wolfgang von Goethe und Robert Reinick vornimmt, ist dass
 er sich selten in der Sentimentalität gehen lässt. Der Bariton sucht
 nicht die bedingungslose Schönheit, um sich in ihr zu verlieren, lässt
 sich nicht vollkommen ein auf das romantische Ertrinken- und Ver-
 sinkenwollen. Stattdessen ist bei Gerhaher und seinem langjährigen
 Klavierpartner Gerold Huber immer auch der innere Kampf zu hören,
 der menschliche Wille, auszubrechen aus der eigenen melancholischen
 Lethargie. Überall klingen Schönheit, Lebenslust, zuweilen sogar
 Lebensfreude in seinem Gesang mit – verhallen dann aber wieder im
 Rausch des Melos.
 So wie Gerhaher seinem Papageno bei den Salzburger Festspielen
 etwas durchaus Ambivalentes gab, ihn nicht als Opernkasperle inter-
 pretierte, hält er es auch mit Schumann: Der ist bei ihm kein Künstler,
 der sich gehen lässt, sondern eine romantische Kämpfernatur – ein
 Mensch als Naturereignis.
 sänger des jahres: christian gerhaher, robert schumann, melancholie (rca/ sony music).
 Melancholie
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 chorwerkeinspielung des Jahres Ton Koopman Dietrich Buxtehude, Opera Omnia VII – Vokal Werke Vol. 3 CHALLENGE RECORDS
 Vielleicht verläuft René Papes
 Karriere nicht nach dem Klischee
 der schönen, neuen Klassik-Welt,
 weil er ein Bass ist. Für den schlank
 gewachsenen Sänger wäre es ein
 Leichtes, sich als Beau zu inszenie-
 ren, als Starschnitt der Oper, der
 über eine ziemlich perfekte Stimme
 verfügt: Wagners König Marke
 singt er nicht, sondern durchleidet
 ihn, Verdis König Philippe und Mus-
 sorgskys Boris Godunow sind bei ihm Herrscher, die mit ihrem Menschsein
 hadern, glaubhaft von den Fußspitzen über die Stimmbänder bis zu den
 Innereien. Seine Stimme ist einfach zu vielschichtig, um auf den Klassik-
 Pop-Nenner heruntergebrochen zu werden. Aber vielleicht will René Pape
 all das auch gar nicht. „Ich bin in Dresden aufgewachsen“, erklärt er, „bei
 meiner Großmutter, die ein totales Faible für die Oper hatte. Sie stand
 nach den Aufführungen am Künstlereingang und hat sich Autogramme
 von den Sängern geben lassen.“ All das hat abgefärbt. In der DDR folgte
 die Oper selbst in der tiefsten Krise des Sozialismus, 1988, noch der Plan-
 wirtschaft. Beim Nachwuchs-Vorsingen erreicht Pape 24 von 24 Punkten.
 Der Delegierte der Semperoper bot ihm einen Job an. Er war gleichzeitig
 Papes Lehrer für Musikästhetik und versprach dem Sänger, seine Note
 von vier auf zwei zu heben, wenn er kommen würde. Der Delegierte der
 Staatsoper unter den Linden, Erich Witte, versprach dem „Bass-Baby“,
 wie Pape damals genannt wurde, mehr: „Bei uns kannst Du in den In-
 szenierungen von Felsenstein, Kupfer und Berghaus singen.“ Witte
 wurde sein Mentor. „Der Pape hat sich von Berlin kaufen lassen“, hieß es
 fortan in seiner alten Heimat. Inzwischen ist er nach Dresden zurückge-
 kehrt – aus Liebe. Pape hat Charakter. Er sagt nicht bedingungslos „Ja“.
 In Bayreuth könnte man keinen besseren König Marke fi nden, aber Pape
 glaubt nicht daran, dass der Hügel noch ein Sender der Wagner-Rezeption
 ist und sagte ab. Jahrelang musste er von Plattenfi rmen hören: „Bässe
 verkaufen sich nicht.“ Tatsächlich hat er nun das erste ernsthafte Bass-
 Album seit 1992 vorgelegt, nach Samuel Ramey. „Gods, Kings and De-
 mons“ beweist, dass der Sänger unangepasst ist – auch in seinen Rollen
 sänger des jahres: rené pape, gods, kings an demons (dg).
 rené Pape ist ein genie! derzeit gibt es keinen besseren bass als ihn. er hat ein Faible für götter, könige und dämone
 mehr bass, bitte!
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PLÁCIDO DOMINGO
 ANNA NETREBKO
 ROLANDO VILLAZÓN
 ELINA GARANCA
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 chorwerkeinspielung des Jahres Dorothea Röschmann, Christian Gerhaher, Bernada Fink u.a., Symphonieorchester des Bayerischen Rundfunks (Nikolaus Harnoncourt)Robert Schumann, Das Paradies und die Peri RCA
 Sie ist so klein. So
 schnell. So aufge-
 kratzt. Natalie Des-
 say sitzt in der
 Garderobe der Pari-
 ser Oper. Die Kinder
 sind zu Hause, sie muss noch den Einkauf erledigen,
 aber zwischendurch will sie noch schnell über die Oper
 sprechen. Und dann legt sie los: „Wir bringen etwas,
 das größer ist als wir selbst zum Leben“, sagt sie. Dabei
 suchen ihre Augen die Zimmerdecke ab, als würde eine
 Fliege mit ihren Blicken Fangen spielen. „Musiker kön-
 nen die Partituren nur für einen fl üchtigen Augenblick
 erwecken, die Werke aber bleiben und werden an ande-
 ren Orten wiedergeboren – von anderen Künstlern.
 Weil das so ist, bleibt uns nichts an-
 deres übrig, als uns klein zu machen
 vor den Opern.“
 Ein Gespräch mit Natalie Dessay ist
 absurd! Sie scheint so weit weg mit
 ihren Gedanken, ist aber vollkom-
 men da in jedem Wort. Neulich, bei
 einem Konzert in Berlin, trat sie mit
 Bonbon im Mund auf, legte es auf
 das Notenpult, streckte sich und war
 plötzlich ein anderer Mensch. Ihr Köper scheint in die-
 sen Momenten alle Kraft zu bündeln, sich zu verwan-
 deln – wenn sie ihren Mund öffnet, klingt ihr Gesang
 wie fremdes Fleisch und Blut. Keine andere Künstlerin
 ist so präsent, so ergreifend, so 100 Prozent Oper wie
 Natalie Dessay.
 Dabei erklärt sie, dass diese Verwandlung eher ein na-
 türlicher Akt ist: „Ich halte nichts davon, irgendetwas
 in die Rollen herein zu psychologisieren. Unsere Kunst
 ist es, dass wir uns in einen Zustand der Aufl ösung
 versetzen, dass wir die Schizophrenie für die Dauer der
 Oper zulassen und gleichzeitig kontrollieren – erst mit
 dem Applaus wird die Rolle wieder aufgelöst.“
 Mit ihr wird die Oper
 zum hysterischen
 Ereignis. Ihre „Regi-
 mentstochter“ mit
 Juan Diego Florez ist
 ein Heidenspaß, ihre
 „Manon“ mit Rolando
 Villazón ein tragisches
 Liebesunglück. Dessay
 ist eine Sängerin, von
 der man gern mehr
 wissen will. Doch dazu
 ist keine Zeit. Die
 Kinder warten. Der Einkauf muss erledigt werden. Alles
 was wir haben, um Natalie Dessay auf intimste Weise
 nahe zu sein, sind ihre CDs und DVDs. Jede von ihnen
 ist ein Ereignis.
 musik dvd: natalie dessay, bruno campanella u.a., donizetti, la fille du régiment (virgin).
 die Sopranistin natalie dessay ist ein energiebündel. von
 Psychologie hält sie nichts. und trotzdem ist sie eines der größten
 psychologischen ereignisse
 100 prozent oper!
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 chorwerkeinspielung des Jahres Rundfunkchor Berlin / Berliner Philharmoniker (Sir Simon Rattle)Igor Stravinsky, Psalmensinfonie, Sinfonie in C, Sinfonie in drei Sätzen EMI
 chorwerkeinspielung des Jahres Stefan Parkman / Rundfunkchor BerlinErnst Pepping, Passionsbericht des Matthäus COVIELLO CLASSICS
 nach „la traviata“ lieben und leiden rolando villazón und anna netrebko nun in „la bohème“
 raumpaare brauchen Traumopern. Zu-
 weilen ist das Musikgeschäft ja auch
 eine Traumfabrik und funktioniert
 ähnlich wie in Hollywood: So wie auf
 den „Weißen Hai“ der „Weiße Hai II“
 folgt, folgt für Operntraumpaare auf „La Travi-
 ata“ meist „La Bohème“. Weil Anna Netrebko
 und Rolando Villazón als unangefochtenes
 Traumpaar der Oper gehandelt werden und in
 Salzburg bereits gemeinsam Verdis Leiden der
 jungen Pariser Kurtisane durchlitten haben,
 müssen sie nun auch Puccinis Winter im Quar-
 tier Latin überstehen. Und das tun sie auch!
 Wie gut Sänger wirklich sind, zeigt sich be-
 sonders dann, wenn sie ein Pflichtprogramm
 absolvieren müssen. Netrebko und Villazón
 sind längst eigenständige Künstler, verfolgen
 Träume jenseits der großen Bühnen. Netrebko
 wünscht sich, irgendwann einmal Wagners
 „Lohengrin“-Elasa zu singen, und Villazón will
 im Liedfach an den Facetten seiner Stimme
 arbeiten. Eine „La Bohème“ ist da eher Pflicht-
 programm. Aber das ist dieser Aufnahme
 beileibe nicht anzuhören. Im Gegenteil: Die
 beiden singen mit vollem Einsatz, stellen nach
 zahlreichen Referenzaufnahmen die ernsthafte
 Frage wie Puccinis Opernhits sich heute anhö-
 ren müssen und kommen zu hörbaren Antwor-
 ten. Netrebko gibt eine zerbrechliche, dem Tode
 entgegen liebende, morbide Mimi, und Villazón
 setzt auf das wohltuende Pahtos des tenoralen
 Opernliebhabers. Damit ist den Beiden tatsäch-
 lich eine „Bohème“ des 21. Jahrhunderts gelun-
 gen. Sie ist durchdacht, gut kalkuliert, dyna-
 misch und – vor allen Dingen – mit großem Mut
 zur Schwelgerei, zur Geschichte, zum Erzählen.
 Nach „La Traviata“ ist „La Bohème“ der zwei-
 te Streich des Operntraumpaares – man darf
 gespannt sein, was sich das Platten-Hollywood
 als nächstes für seine beiden Superstars aus-
 denkt.
 operneinspielung: anna netrebko und rolando villazón, giacomo puccini, la bohème (dg).
 eiskalte händchen
 t
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 kammermusikeinspielung des JahresJerusalem QuartetFranz Schubert, Der Tod und Das Mädchen HARMONIA MUNDI
 kammermusikeinspielung des Jahres Auryn QuartetJoseph Haydn, Streichquartett op.1, Nr. 1 – 6 TACET
 eintritt ins paradieslange wurde robert Schumanns „das Paradies und die Peri“ignoriert – nun rettet es nikolaus harnoncourt meisterlich
 Peri, das Kind eines gefallenen Engels bittet um Auf-
 nahme ins Paradies. Doch ihre Opfergaben reichen dem
 Himmel nicht. Das Blut eines tapferen, jungen Kriegers
 und der letzte Seufzer einer von der Pest dahingerafften
 Jungfrau sind nicht genug. Erst mit den Tränen eines
 reuigen Verbrechers beim Anblick eines betenden Kna-
 ben erreicht Peri die Ewigkeit. Pathetischer kann ein
 Musikdrama kaum sein, und Robert Schumanns Kom-
 position wurde von vielen Dirigenten auch lange vernachlässigt – bis Nikolaus
 Harnoncourt daherkam. Ein passionierter Schumann-Retter.
 Vielleicht ist er der einzige Dirigent, der die Mittel hat, zu beweisen, dass
 dieses Werk durchaus seine Berechtigung in der Musikgeschichte hat. Harnon-
 court ignoriert die zuweilen kitschigen Momente der Komposition und dringt
 dorthin vor, wo der Kern des Werkes liegt: im Humanismus und im Glauben.
 Er zeichnet einen Klangkosmos des menschlichen Strebens nach Schönheit,
 kontrastiert das weltliche Leid mit göttlicher Erlösung und fi ndet so einen
 Schlüssel, die sperrige Partitur zu knacken. Gemeinsam mit einem All-Star-
 Sängerensemble mit Dorothea Röschmann, Christian Gerhaher, Bernada Fink
 und Werner Güra zeigt er, dass Schumanns Werk durchaus eine Berechtigung
 auf den Konzertpodien hat.
 chorwerkeinspielung: robert schumann, das paradies und die peri, harnoncourt, röschmann, fink u.a. (rca / sony music).
 berührung durch stimmediese Frau geht unter die haut. wenn nuria rial
 singt, zeigt sie, was pure Schönheit ist
 Manche Stimmen klingen wie ein warmes Croissant – die von Nuria Rial ist so eine Stim-
 me. Cross und klar beim ersten Hören, dann luftig, fl ockig, weich und warm. Sie dampft
 immer ein bisschen, ist aber nie zu heiß, sie ist süß, aber nie zuckrig. Ihre Haydn-Arien
 sind ein perfektes Frühstück für die Ohren – und das könnte, wenn man erst einmal
 angefangen hat, den ganzen Tag lang dauern.
 Natürlich steckt hinter dieser Stimme noch viel mehr. Die Catalanin Nuria Rial ist nicht
 nur an der Oberfl äche bezaubernd schön, sie dringt auch in die Tiefen ihrer Arien ein,
 geht unter die Haut, dorthin wo Gänsehaut entsteht. Denn für ihre wahrlich
 engelsgleiche Stimme hat sie mit den Meistern des Ausdrucks zusammengear-
 beitet, mit René Jacobs, Giovanni Antonini oder Howard Griffi ths etwa.
 Sie alle haben die gleiche musikalische Auffassung: Musik soll berühren, soll
 von dem singen, was der Mensch nicht in Worte fassen kann, aber dennoch
 tagtäglich spürt. Nuria Rial hat diese Gabe. Ihre Stimme kann streicheln,
 ohne den Körper zu benutzen. Sie berührt allein durch ihren Geist.
 Rial ist noch jung, hat aber die Feinheiten der Kunst schnell begriffen. Dieses Jahr wird
 sie mit dem ECHO Klassik als beste Nachwuchskünstlerin ausgezeichnet – es darf
 als sicher gelten, dass sie zurückkehrt, denn eigentlich steht sie schon jetzt ganz oben.
 nachwuchskünstlerin: nuria rial, joseph haydn, arie per un’amante (deutsche harmonia mundi / sony music).
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 kammermusikeinspielung des Jahres Quatuor EbèneDebussy/Fauré/Ravel, Streichquartette VIRGIN CLASSICS
 kammermusikeinspielung des JahresGemischtes KammerensembleAlban Gerhardt, Cello & Markus Becker, KlavierMax Reger, Cellosonaten / Cellosuiten HyPERION
 musik als spracheder tenor Ian bostridge singt in brittens billy budd – hier erklärt er, warum die musik zu uns spricht
 Der Reiz der Oper ist das Unkonkrete. Zuwei-
 len haben wir es ja mit hanebüchenen Texten
 zu tun – aber sie kommen uns plötzlich schön
 vor, wenn wir sie singen. Musik ohne Worte
 hat eine eigene, fast linguistische Struktur.
 Sie ist semantisch und vorbestimmt. Im Lied
 oder in der Oper werden die beiden Sprachsy-
 steme, die Sprache und die Musik, allerdings
 miteinander konfrontiert. Daraus entsteht
 eine neue Offenheit der Bedeutung.
 Mich erinnert das an Freud und die Psychoa-
 nalyse: In der Musik werden unterbewusste
 Bedürfnisse angesprochen, denen wir in der
 Realität gern aus dem Weg gehen. Das ist
 ähnlich wie in der Poesie: Auch hier ist der
 Klang eines Gedichtes mindestens so wichtig
 wie der Inhalt. Und mehr noch: die Worte
 verlieren ihre eigentlichen Bedeutungen, sie
 wandeln sich, werden umgedeutet, bekom-
 men neue Inhalte. Worte sind wichtig, aber
 wichtiger ist es, ihnen durch Musik neue Be-
 deutungen zu geben – und das passiert durch
 den Klang. Ich finde, das hat etwas sehr Span-
 nendes, etwas sehr Romantisches.
 operneinspielung: ian bostridge, nathan gunn, jonathan lemalu, daniel harding u.a., benjamin britten, billy budd (virgin).
 die nähe der ferne„classica cubana“ ist der beweis, dass lässigkeit ein teil der musik ist – überall auf der welt
 Ist Musik an sich international und global,
 oder gibt es nationale Klangschulen? Die
 „Classica“-Serie von MDG ist ein kluger Ver-
 such, sich dieser Frage anzunähern. Die Ant-
 worten lassen sich hören: „Classica Cubana“
 zeigt, dass Amerika und Europa grundlegend
 unterschiedlich klingen, aber so weit auch
 gar nicht auseinander liegen. Dass sich Kuba-
 Cocktail und gewachsene Form vertragen —
 dass eine Havanna auch in Europa schmeckt!
 Ein Teil des Geheimnisses ist die Tres – eine
 kleine Gitarre. Sie ist das Nationalinstrument
 Kubas, wurde während der Conquista aus
 Europa mitgebracht und hat sich weiterent-
 wickelt zum Instrument der melancholischen
 Sinnlichkeit.
 Pancho Amat ist ein Meister des Tres-Spiels
 und um ihn herum gruppieren sich Anette
 Maiburg (Flöte) und Joaquin Clerch (Gitarre)
 in ihren musikalischen Grenzgängen, die ein-
 fach nur gute Laune machen. Amats Stimme
 erzählt aus dem kubanischen Leben, das
 Ensemble umweht ihn luftig leicht in einer
 Mischung aus Folklore und Tradition. Man darf
 sich freuen, wenn das Experiment nun mit
 einer Exkursion nach Argentinien fortgesetzt
 wird.
 klassik ohne grenzen: anette maiburg, joaquin clerch, pancho amat, classica cubana (mdg).
 liberté, egalité, fraternité!das concerto köln entdeckt den komponisten henriJoseph rigel – und damit die musik der revolution
 Wie beeinflusst die Gegenwart eines Kompo-
 nisten sein Schaffen? Diese Frage muss sich
 ein Ensemble wie Concerto Köln unweigerlich
 stellen, wenn es den Komponisten Henri-Joseph
 Rigel unter die Lupe nimmt – er wurde 1741 in
 Wertheim geboren und starb 1799 in Paris. Sein
 Schaffen ist eine kontinuierliche Entwicklung,
 die von den Errungenschaften der Zeitläufte
 geprägt ist, von der politischen Revolution in
 Frankreich und der Revolution im Instrumen-
 tenbau. Rigel ist einer der Pioniere des Klaviers,
 das allmählich das Cembalo verdrängte. In
 seinen Sinfonien sind die radikalen Umbrüche
 seiner Zeit zu hören, die alte höfische Konven-
 tion, aber auch der musikalische Aufbruch einer
 unruhigen Zeit.
 Das Concerto Köln leistet mit dieser CD Pionier-
 arbeit: historisch informiert, musikgeschichtlich
 interessiert und interpretatorisch engagiert,
 zeichnet es das Bild eines Deutschen, der aus-
 zog in die Wirren der Welt. In seinen Sinfonien
 klingt ständig die Sehnsucht mit, das politische
 Geschehen unter einen ästhetischen Bogen zu
 zwängen, der aus den Fugen geratenen Welt
 wenigstens harmonische Stabilität zu geben. In
 diesem Sinne ist Rigel auch heute ein durchaus
 aktueller Komponist, dem es gelingt, den äuße-
 ren Wirrwarr innerlich zu ordnen.
 sinfonische einspielung: concerto köln, henri-joseph rigel, sinfonien (berliin classics/ edel).
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 kammermusikeinspielung des Jahres Patricia Kopatchinskaja, Violine & Fazil Say, Klavier Beethoven-Ravel-Bartok-Say NAÏVE
 Erfolgreiche Klassikkünstler fallen heute meist in
 die Kategorie „Star“. Das ist bei Renée Fleming
 anders. Sie hat auf einem Chaiselongue Platz
 genommen, die Frisur sitzt, das Kleid ist perfekt
 geordnet, vor ihr steht eine Cola-Light. Dieser
 Frau nähert man sich nicht einfach so. Sie sitzt
 da wie eine Feldmarschallin, seit Jahrzehnten
 erfolgreich, lebensweise – ihr kann man so
 schnell nichts vormachen. Sie weiß, wie vergäng-
 lich die Zeit ist und wie unsterblich die Stimme
 sein kann. Renée Flemings Sopran ist so wie sie
 selbst: Weise, nimmt sich Zeit für die Abgründe
 bei Mahler, Strauss, Puccini, sucht nie den billigen
 Effekt, sondern jene Urkräfte, von der die Oper
 seit 400 Jahren zehrt: den klassischen Kräften
 der Überzeitlichkeit.
 Wenn Renée Fleming singt, singt sie immer über:
 Alles! In ihrer Stimme, die aus den Tiefen des
 Bauches in die Höhen des Engelsgleichen geht,
 schwingen Erde und Himmel mit, ein vollendetes
 Spektrum des Seins.
 Das Erstaunliche ist, dass sie gleichsam Mensch
 geblieben ist, dass sie mit ihren Charakteren
 wächst und diese mit den Erfahrungen ihres
 eigenen Lebens füttert. Fleming nippt an der
 „Cola Light“ und sagt: „Natürlich habe ich die
 Marschallin als junge Frau anders gesungen –
 heute weiß ich, wie es ist, wenn die Liebe nicht
 das Leben überdauert, wenn man mit sich ringt
 und nach Erklärungen sucht. Selbstverständlich
 ist mir diese Rolle heute wesentlich näher.“ Und
 das hört man auch.
 Überhaupt Richard Strauss – für seine Opern
 und Lieder scheint Renée Fleming geboren zu
 sein. Keine andere Sängerin verfügt über eine
 derartige Legato-Kultur, über derart abgründige
 Schönheit, über eine silbrige Stimme, die mond-
 süchtig klingt und gleichsam sonnenhell strahlen
 kann. Renée Fleming ist kein Star. Sie ist eine der
 letzten Diven des Operngeschäfts.
 liedeinspielung: renée fleming: richard strauss, vier letzte lieder (decca).
 renée Fleming ist kein Star. Sie ist mehr als das: eine klassische grand dame, wie es sie nur selten gibt
 ge
 sta
 tt
 en
 ,
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 kammermusikeinspielung des Jahres Sax Allemande / Frank Schüssler, Arend Hastedt, Markus Maier Mauricio Kagel/Franz Schubert, Ein Kagel-Schubert-Projekt FARAO CLASSICS
 Solistische einspielungen des Jahres Ragna SchirmerG. F. Händel, Die Klaviersuiten BERLIN CLASSICS/EDEL
 der rundfunkchor berlin ist eine historische Institution und schafft es noch immer, die vergangenheit bis in die gegenwart schwingen zu lassen
 Der älteste Rund-
 funkchor Deutsch-
 lands verklang 1943.
 Damals wurden an
 den Fronten Solda-
 ten gebraucht, auch
 Sänger wurden in
 den Tod geschickt.
 Außerdem fielen
 Bomben auf Berlin.
 Seit 1925 hatte der
 Rundfunkchor Berlin
 seine Arbeit aufge-
 nommen, mit den
 größten Dirigenten
 seiner Zeit zusam-
 mengearbeitet, mit
 Max von Schillings,
 Hermann Scher-
 chen, Erich Kleiber,
 Manfred Gurlitt,
 Eugen Jochum,
 George Szell und
 Hans Pfitzner. Kaum
 ein Tag verging, an
 dem das Ensemble
 nicht im Volksemp-
 fänger zu hören
 war – als Ruhepol
 in Kriegsjahren, als
 moralische Kraftan-
 stalt, als subversiv-
 humanistische
 Institution.
 Zu der Zeit rang
 Ernst Pepping ge-
 rade mit sich, dem
 Führer, Gott und der
 Welt. Der Kompo-
 nist stand auf der
 „Gottbegnadeten-
 Liste“ der NSDAP,
 weigerte sich aber
 hartnäckig, der Par-
 tei beizutreten, zog
 sich ins schützende
 Halbdunkel der
 Spandauer Kirchen-
 musikschule zurück
 und hatte sicher-
 lich bereits seine
 „Matthäus-Passion“
 im Kopf, die 1949
 uraufgeführt wer-
 den konnte: ein zum
 Bersten gespanntes
 Chorwerk, in dem
 die Hoffnung auf
 Vergebung durch-
 schimmert, die
 Notwendigkeit der
 Erinnerung, das
 Grauen vor Verrat.
 Pepping zog einen
 Schlussstrich unter
 Bachs Passions-
 Modell, weil er
 wusste, dass nicht
 einer allein die Ka-
 tastrophe erzählen
 kann: Wir alle sind
 beteiligt. So wurde
 der Evangelist bei
 ihm vom Kollektiv
 gesungen, ebenso
 wie der gemarterte
 Mensch, der um
 „Gnade, Gnade,
 Gnade“ bittet.
 Der Rundfunkchor
 Berlin hat seine
 Arbeit bereits 1945
 wieder aufgenom-
 men und ist inzwi-
 schen wohl eines der
 besten Chorensem-
 bles mit internati-
 onalen Verpflich-
 tungen geworden.
 Sein Chef Simon
 Hasley formuliert es
 so: „Unsere Philo-
 sophie ist es, unter
 den bestmöglichen
 Bedingungen zu
 arbeiten: mit den
 besten Orchestern,
 mit den besten
 Dirigenten und mit
 einem ausgewo-
 genen Repertoire.“
 Aber eben auch mit
 einem Bewusstsein
 für Geschichte:
 Die Aufführung
 von Peppings
 Passionsbericht
 war ein interna-
 tionales Ereignis.
 Der Rundfunkchor
 hat gezeigt, welch
 spannungsgeladene,
 schizophrene Kraft
 der einzelne Mensch
 im Nationalsozialis-
 mus in sich trug –
 und sie hören
 lassen.
 Nicht minder ein-
 drucksvoll war das
 Konzert von Stra-
 vinskys Palmensin-
 fonie unter Leitung
 von Simon Rattle
 gemeinsam mit den
 Berliner Philharmo-
 nikern. Wo immer
 der Rundfunkchor
 Berlin zu hören ist,
 kann man sicher
 sein, dass es um
 mehr als um die
 Musik geht: es geht
 um die Existenz des
 Menschen, um die
 Stimmen der Vielen.
 gnade!gnade!
 gnade!
 chorwerkeinspielung: stefan parkman, rundfunkchor berlin, pepping, passionsbericht des matthäus (coviello classics).
 chorwerkeinspielung: rundfunkchor berlin, simon rattle, stravinsky, psalmensinfonie u.a. (emi).
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 Solistische einspielungen des JahresPierre-Laurent AimardHommage à Messiaen DEUTSCHE GRAMMOPHON
 Solistische einspielungen des JahresMartin HelmchenFranz Schubert, Klaviersonate D 959 & 6 Moments Musicaux D 780 PENTATONE
 ie 1928/29 komponierten „Préludes“
 gehören zu Messiaens ersten Wer-
 ken. Der Komponist selbst, damals
 noch 20-jähriger Student am Conservatoire,
 charakterisierte sie als „eine Reihe von
 Seelenzuständen, von persönlichen Empfi n-
 dungen“. Der Zyklus entstand unter dem Ein-
 druck des Todes seiner Mutter, der Dichterin
 Cécile Sauvage. „La Colombe“ – so der Titel
 eines Stückes – ist sie selbst, und die herz-
 zerreißenden „Cloches d’angoisse et larmes
 d’adieu“ lassen erahnen, wie sehr ihr Tod den
 sensiblen jungen Mann erschüttert hat.
 Neben Stücken voller Trauer gibt es aber auch
 lichterfüllte Momente. Der „Chant d’extase“
 beispielsweise, der im Zentrum der „trost-
 losen Landschaft“ steht, hat schon etwas von
 der lichten Anmut, wie sie in den späteren
 „Regards sur l’Enfant Jésus“ zu fi nden ist. Die
 funkelnden Kaskaden der „Sons impalpables
 du rêve“ schaffen einen Klangzauber, der
 Messiaens besten Werken aus den 1930er
 Jahren nicht nachsteht. Der Zyklus schließt
 mit dem teils stürmischen, teils lyrischen „Un
 refl et dans le vent“: ein Beispiel der Zuver-
 sicht des gläubigen Menschen, der sich noch
 unter schlimmsten Bedingungen dem Licht
 zuwenden kann (man denke an sein in Gefan-
 genschaft komponiertes Quatuor pour la fi n
 du temps), oder auch ein Zeichen neuer Hoff-
 nung, geweckt durch die Pianistin Henriette
 Roget, in die Messiaen verliebt war und der er
 das Werk widmete?
 Die Aufnahmen der „Hommage“ zeigen
 sehr gegensätzliche Aspekte von Messiaens
 Persönlichkeit. Visionär durchschreitet der
 Komponist sein Jahrhundert als großer Einzel-
 gänger, der uns einlädt, unsere musikalischen
 Hörgewohnheiten zu überprüfen. Der Mensch
 Messiaen besaß im Grunde seines Herzens die
 Zartheit und Zurückhaltung mancher seiner
 „Préludes“. Er hatte die Fähigkeit zu staunen
 und zu hören, die sein „Catalogue d’oiseaux“
 erkennen lässt. Und er verfügte über die geis-
 tige Neugier und den Ordnungssinn, die seine
 „Etudes de rythme“ offenbaren. Ich hoffe,
 dass diese Hommage in Form eines Porträts
 uns nicht nur diesen großen Schöpfer musika-
 lischer Zeit und Farbe näher bringt, sondern
 auch den rätselhaften, genialen Menschen
 dahinter.
 solistische einspielung: pierre-laurent aimard, hommage À messiaen (dg).
 politisch unkorrekt!die ausweitung der harfenzone! Xavier de maistre lässt sich nicht auf klischees festlegen – und debussy schon lange nicht
 n diesem Kerl ist eigentlich alles falsch. Erstens ist er ein Mann
 und spielt Harfe. Zweitens hat er Politik studiert und ist Musiker
 geworden. Und drittens ist Xavier de Maistre einfach jemand, der
 alle Grenzen sprengt. Mit anderen Worten: dieser Mann ist genial! Wahrschein-
 lich hätte er sogar die Kraft gehabt, seinen Landsmann Claude Debussy dazu zu
 bringen, Stücke für Harfe zu komponieren. Denn dessen „Nuit d’Etoiles“ hat
 de Maistre sich einfach zu Eigen gemacht und damit bewiesen, dass in
 seinem Instrument ein ganzes Orchester steckt. Der Mann, dem
 nachgesagt wird, die Harfe vom Nimbus des zart besaiteten
 Instruments befreit zu haben, zeigt seinen Fans nun, dass er
 auch anders kann: träumerisch, jugendstilhaft sphärisch und
 sanft! Es gehört vielleicht auch zu seinem Politikstudium, dass
 der Franzose gelernt hat, wie notwendig es ist, politisch unkor-
 rekt zu sein, wenn man zu sehr gelobt wird. Mit seiner Debussy-
 Einspielung zupft er gegen den Strich seines eigenen Bildes an
 und wird dadurch nur noch spannender.
 instrumentalist: xavier de maistre, debussy, nuit d’etoiles – harfenmusik (rca).
 mein meister messiaender Pianist Pierrelaurent aimard ist ein kämpfer für die moderne. Sein Favorit ist olivier messiaen. hier erklärt der klavierspieler, warum dessen werke ihn so begeistern
 a
 d

Page 40
                        

ECHO KLASSIK MAGAZIN
 editorische leistung des Jahres ThorofonHerald Genzmer, Zum 100. Geburtstag BELLA MUSICA/THOROFON
 liedeinspielung des Jahres Renée FlemingRichard Strauss, Vier Letzte Lieder DECCA
 Sylvain Cambreling ist kein Aufschneider. Deshalb meint er es
 durchaus ernst, wenn er sagt: „Die Musik von Messiaen kling
 relativ einfach für Laien und sehr komplex für Musiker – sie
 ist eigentlich wie Mozart: Es gibt etwas Reines in der Musik,
 außerdem so viele Facetten, so viele verschiedene Farben.“
 10 Jahre lang hat sich der Dirigent gemeinsam mit dem SWR
 Sinfonieorchester an Messiaen gemessen, Werk für Werk
 studiert, analysiert, interpretiert und aufgenommen. Heraus-
 gekommen ist eine Box von musikalischem Höchstwert. Und
 das Tollste: sie ist mehr als eine Dokumentation für Freaks
 der Neuen Musik. Das wiederum liegt an Cambrelings hu-
 manistischem Messiaen-Verständnis. Denn tatsächlich sind
 seine Parallelen zu Mozart gar nicht weit hergesucht. „Es gibt
 eine Magie in der Musik von Messiaen“, sagt Cambreling, „er
 ist ein ganz besonde-
 rer Komponist, er war
 als Mensch so nett,
 so einfach, so nah an
 anderen Leuten. Seine
 Musik ist lebendig,
 schön, sinnlich und es
 ist ein Monument der
 Musikgeschichte des
 20. Jahrhunderts.“
 Die eigentliche Ent-
 deckung dieser CD-
 Reihe ist, dass selbst
 ein Neutöner durchaus
 offen klingen kann.
 Cambreling, der die
 Moderne seit Jahren
 als Teil des Orchester-
 repertoires pflegt,
 erschließt den Zugang, indem er musikalisch dirigiert, Mes-
 siaens Weg als Entwicklung einer Sprache beschreibt, die
 an Vielfalt, Farben, stilistischen Mitteln gewinnt und mit
 ihren Bezügen zu Mozart, Beethoven und Bach, aber auch zu
 subjektiven biographischen Erinnerungen und aus der Natur
 entlehnten Lautmalereien zu einem komplexen, aber nie un-
 verständlichen Gebilde wächst. Das macht diese Aufnahmen
 so hörenswert: leichter und freudiger kann man keine Sprache
 erlernen als die Musikrede Messiaens.
 dirigent: sylvain cambreling, olivier messiaen, die werke für orchester (swr music / hänssler classic).
 Die Kirche unterscheidet sich von einem Konzertsaal, da sie ein ge-
 schützter Raum ist, in dem es nicht um Applaus, um die Zahlkraft des
 Publikums oder um das Bedienen von Moden geht. In der Kirche geht es
 einzig um die höchstmögliche Form der Musik, um die Entwicklung des
 Klanges, mit dem Gott gefeiert werden soll.
 Anton Bruckner wusste diesen Schutzraum der Kirche zu schätzen. In
 den Chorwerken, die das SWR Vokalensemble Stuttgart nun auf SACD
 aufgenommen hat, zeigt sich der revolutionäre Geist des Komponisten.
 Er experimentiert hier mit Mitteln, die ihm in seinen Sinfonien oft zum
 öffentlichen Verhängnis wurden, weil das bürgerliche Publikum noch nicht
 bereit für seine Klangextreme war – etwa die Längen im polyphonen Satz
 oder die ausgeprägte Farbigkeit seiner Harmonik.
 Dem Vokalensemble Stuttgart ist gemeinsam mit Markus Creed anzu-
 hören, dass es sich besonders für die Revolutionen der Musik Bruckners
 interessiert, dass es keine Angst vor Extremen hat und so besonders in
 der e-Moll-Messe einen Gesang hören lässt, in dem Himmel und Hölle
 zusammenzustoßen. Ein Panoptikum des christlichen und weltlichen
 Ausdrucks.
 ensemble des jahres: swr vokalensemble stuttgart mit marcus creed, bruckner messe e-moll und motetten (swr music/ hänssler classic).
 aus dem schutzraum der kirchedas vokalensemble Stuttgart interpretiert bruckners messe so radikal wie er sie komponiert hat
 mozarts erbe messiaenSylvain cambreling hat 10 Jahre lang messiaens orchesterwerke eingespielt. neue musik, die alle begeistern dürfte – ein leben lang
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 weltersteinspielung des JahresMatthias Kirschnereit / Robert Schumann-Philharmonie Chemnitz (Frank Beermann)Felix Mendelssohn Bartholdy, Die Klavierkonzerte in e-Moll ARTE NOVA
 Frau Gabetta, es gibt
 Millionen Geigerinnen,
 als Cellistin ist man eher
 eine Ausnahme…
 Ach, es wird so oft ge-
 sagt, dass es wenig Cellistinnen gibt. Ich glaube, das liegt
 eher an der Wahrnehmung. Ich denke zum Beispiel an die
 Frau von Pablo Casals, eine wunderbare Cellistin, die aber
 immer im Schatten Ihres Mannes blieb.
 Vielleicht weil das Cello noch immer als Männer-Instru-
 ment gesehen wird: es wird schließlich zwischen den Bei-
 nen gespielt.
 Von der Position ist es mit Sicherheit sehr männlich, aber
 die Frauen waren ja nicht nur sittsam, sondern auch erfi n-
 derisch – und so haben sie eine Zeit lang für das Cello eine
 eigene Position gehabt und hielten es neben den Beinen.
 Ähnlich wie der Frauensitz beim Reiten.
 Dass Frauen das Instrument genial beherrschen, beweisen
 Sie ja selbst. Gibt es eigentlich auch einen Umschwung der
 eher männlichen Interpretation von Casals oder Rostropo-
 vich zu Ihnen?
 Unterschiede gibt es sicherlich: die Rauheit des Striches
 ist nicht das alleinige Mittel des Cellos. Mir ist es wichtiger,
 seine Vielfalt zu zeigen.
 Nun haben Sie Schostakowitsch aufgenommen. Ein hoch
 politischer Komponist – so wie auch die Cellisten Charly
 Chaplin, Rostropovich und Casals politisch waren. Sind Sie
 das auch?
 Ich komme ja aus Argentinien, als ich Cello lernen wollte,
 gab es nur Bratschen mit einem Stachel. Erst später kam
 das erste kleine Cello aus Japan nach Südamerika. Ich fühle
 mich meiner Heimat gegenüber sehr verbunden, auch wenn
 ich Halbrussin bin und einen französischen Pass habe. Ich
 sehe, dass viele Leute in Argentinien großes Talent haben.
 Aber sie können ihre Karrieren kaum in Südamerika machen.
 Deshalb fi nde ich es wichtig, mit der Musik Grenzen zu
 öffnen.
 konzerteinspielung: sol gabetta, münchener philharmoniker, schostakowitsch, cellokonzert, sonate für cello (rca).
 Sol gabetta weiß, dass man kraft fürs cellospiel braucht – und die bekommt sie von innen. das beweist sie in ihrer Schostakowitschaufnahme
 cello? frauensache!
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 Il giardino armonico hat händels konzerte aufgenommen und beweist wie bewegt das barock war
 Sonderpreis der Jury für nachwuchsförderung im bereich der klassikWird am Abend der ECHO Klassik-Verleihung bekannt gegeben
 klassik für kinder – JugendDie PrinzessinKindergeschichten geschrieben und gesprochen von Arnold Schönberg CyBELE RECORDS
 Giovanni Antonini vom Ensemble Il Giardino Ar-
 monico glaubt nicht daran, dass Musik alt werden
 kann. Im Gegenteil: Die Musikgeschichte ist für
 ihn eine Zeitreise der dauernden Bezüge. Und so
 schafft er es mit seinem Ensemble immer wieder,
 die Modernität des Alten hörbar zu machen – auch
 bei einem guten Bekannten wie Händel.
 Kaum eine andere Händel-Aufnahme hat so viel
 Swing wie diese. „Man muss bedenken“, sagt An-
 tonini, „dass Swing nicht nur eine moderne Musik-
 richtung ist, sondern auch ein sehr altes Konzept. Was wir heute Swing nennen, kann man schon in alten Quellen
 fi nden: Eine Art zu spielen, die auf einer rhythmischen Ungleichheit basiert, so wie man sie heute in der Jazz-Musik
 fi nden kann. Wichtig aber ist zu wissen, dass wir nicht den modernen Jazz-Swing brauchen, um zu swingen, son-
 dern dass er bereits in der Barock-Musik angelegt war.“
 Il Giardino Armonico sind die Forscher der musikalischen Vergangenheit. Deshalb klingt in ihrer Musik mehr mit als
 historisch korrekte Noten. Sie vermittelt das Lebensgefühl einer Epoche – die Ausschweifungen, die Lebenslust,
 aber auch das ganzheitliche Weltbild des Barocks, das in unserer Gegenwart so unmittelbar und direkt klingt wie
 schon lange nicht mehr.
 ensemble: il giardino armonico, händel, 12 concerti grossi (decca).
 Swing the händel
 Es ist selten, dass CD-Verlage es wagen, mit
 großen Boxen an große Männer zu erinnern.
 Jürgen Rinschler von „Thorofon“ zeigt mit seiner
 10-CD-Hommage an den Komponisten Harald
 Genzmer, warum genau das wichtig ist. Genzmer
 hat sich nie von Moden vereinnahmen lassen,
 viel lieber liess er sich von seinen Musikern
 inspirieren. Für ihn stand stets der Austausch
 im Vordergrund, die gemeinsame Entwicklung
 des Klanges, das Tüfteln an Details – auch, und
 besonders, an jenen, die nicht modern waren.
 Dieser Austausch ist in den sorgfältig ausge-
 wählten Klavier-, Orchester-, Flöten- und Har-
 fenwerken immer wieder zu hören. Von Mensch
 zu Mensch gemacht ist auch diese Edition von
 Jürgen Rinschler für Harald Genzmer. Der CD-
 Produzent arbeitet beharrlich und erfolgreich
 daran, dass Genzmer mit seinem Satz Recht
 bekommt: „Aber eins ist sehr wichtig: Erst mit
 der Zeit stellt sich heraus, was in der Literatur
 und Musik Bestand hat. Es bleibt doch nur das
 Wirkliche übrig. Ob das jetzt in ist oder nicht“.
 editorische leistung: jürgen rinschler, harald genzmer zum 100. geburtstag (thorofon).
 ob das nun in ist oder nichtmusik von mensch zu mensch – dafür stand harald genzmer. Ihm ist eine cdbox zum 100. gewidmet
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 Surroundeinspielung des Jahres Christian Zacharias / Orchestre de Chambre de LausanneWolfgang Amadeus Mozart, Klavierkonzerte KV 459 und 466 MDG
 Die Renaissance von Karol Szymanowsky hält schon einige Zeit an. Dass der polnische
 Komponist heute so außerordentlich gefragt ist, mag daran liegen, dass er einen ganz
 eigenen Stil geprägt hat, einen nervösen, eingängigen, unabhängigen Tonsatz, ein
 mikrokosmisches Klangsystem, das der Harmonielehre auf den Grund
 geht, seine Wurzeln bei Bach hat, im Anspruch, Emotionales und Sinn-
 liches zusammenzufügen und bei all dem dennoch hochmodern wirkt.
 In den letzten Jahren haben sich hauptsächlich Pianisten mit Szyma-
 nowsky beschäftigt. Umso spannender ist es, nun sein Violinkonzert
 entdecken zu können – interpretiert von einem der derzeit wohl besten
 Geiger. Frank Peter Zimmermann bringt alles mit, was man für Szyma-
 nowsky braucht: Klarheit, technische Perfektion und Herz. Ingredienzien, die natür-
 lich auch für einen anderen eigensinnigen Tonsetzer nötig sind, für Benjamin Britten.
 Gemeinsam mit dem Warschau Philharmonica Orchestra und dem Swedish Radio
 Symphony Orchestra fi ndet Zimmermann für jedes Stück die geeig-
 neten Ensembles: das polnische Musikdenken ist im einen Konzert
 zu hören, britische „Suspense“ im anderen. Diese CD ist gleichsam
 eine Doppelentdeckung und zeigt, wie sehr auch moderne Kom-
 ponisten an der Psyche des Zuhörers kratzen,
 konzerteinspielung: frank peter zimmermann, warsaw philharmonic und swedisch radio orchestra, szymanowsky / britten, violinkonzerte (sony classical)
 ein Schuss Freiheit in der klassik – das Quatuor ebène beweist, wie modern debussy klingen kann
 Es gibt auch das andere Quatuor Ebène – wenn die vier Quartett-Jungen
 fremd gehen, Beethoven, Schubert und Bach hinter sich lassen und
 sich stattdessen dem Jazz widmen. Diese Ausfl üge aus Leidenschaft
 könnten ein Grund dafür sein, warum das Quartett auch bei den
 klassischen Werken, bei Debussy, Fauré und Ravel so luftig,
 beschwingt und stets rhythmisch präzise aufspielt. Es verwandelt
 selbst getragene Klassiker in einen musikalischen Sog, in eine
 Geschichte, die von Leben, Lust und Leidenschaft erzählt.
 Gegründet wurde das Ensemble 1999, als die vier jungen Franzosen
 noch Studenten an der regionalen Musikhochschule in Boulogne-
 Billancourt waren. Es folgte eine Lehrzeit bei den Besten der Besten,
 unter anderem beim legendären ysaÿe Quartett am Konservatorium
 Supérieur de Paris. Hier haben die Vier wahrscheinlich die Präzision,
 die Genauigkeit und die Fragen nach Ausdruck mitgenommen. Den Spaß
 an der luftigen Feiheit haben sie sich aber nicht verderben lassen.
 Und so hat das Quartett bis heute seinen eigenen, leichtfüßigen Klang
 bewahrt – und gerade das macht es zu einer Ausnahmeerscheinung.
 kammermusik: quatuor ebène, debussy/ ravel/ fasuré, streichquartette (virgin).
 die luftigkeit des seins
 die doppelentdeckungFrank Peter Zimmermann entdeckt den Polnischen komponisten Szymanowsky und spielt einen genialen britten
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 musikdvdProduktion des Jahres – operNatalie Dessay, Bruno Campanella / The Orchestra of the Royal Opera House und The Royal Opera ChorusGaetano Donizetti, La Fille Du Régiment VIRGIN CLASSICS
 anche Musik ist selbst
 bei Erwachsenen
 mit Angst vor dem
 Unbekannten be-
 setzt. Arnold Schönberg zum Beispiel.
 Der Neutöner, Musikwelterfi nder und
 12-Ton-Dompteur.
 Was nur wenige
 wissen: Er war äu-
 ßerst humorvoll.
 In seiner Freizeit
 hat er Schachspiele
 für vier Gegner erfun-
 den, leidenschaftlich
 Tennis gespielt und für
 seine Kinder die absurdesten
 Geschichten erfunden.
 Von all dem handelt auch die unglaublich
 schön kollagierte Kinder-Klassik-SACD
 „Die Prinzessin“. Darauf zu hören sind:
 Arnold Schönberg selbst, der seine Ge-
 schichten auf rauschenden und dadurch
 nostalgisch-anmutenden Ton-Draht-
 Aufnahmen erzählt, Schönbergs Kinder,
 die von ihrem Alltag mit dem Übervater
 erzählen, Kinder von heute, die seine
 Texte mit lockeren Lippen lesen und –
 natürlich – eine Menge Musik aus Schön-
 bergs Feder, die beweist, dass es keinen
 Grund gibt, Angst vor neuen Tönen zu
 haben.
 Im Zentrum steht Schönbergs Geschichte
 von der Prinzessin, die sich beim Tennis-
 spiel blaue Flecken holt und auf die
 absonderlichsten Ideen kommt, sie zu
 kurieren. Umrahmt wird das Hörbuch von
 Mirjam Wiesemann, die Eckdaten aus
 Schönbergs Leben erzählt; sie verweist
 auf historische und musikhistorische
 Ereignisse und auf Bezüge zu den Kom-
 positionen.
 So ist ein luftig leichtes Hörbuch mit
 Tiefgang entstanden, ein vielschichtiges
 Hörerlebnis, das auf unterschiedlichen,
 fein verwobenen Ebenen spielt. Einmal
 stecken die Kinderohren mitten in der Hi-
 storie, dann wieder in ihrer eigenen Zeit,
 manchmal tauchen sie in Musik, dann
 wieder in Geschichten und Geschichte –
 sie pendeln irgendwo zwischen dem
 Gestern und dem Heute.
 „Die Prinzessin“ macht vor, was nur auf
 wenigen Kinder-CDs geschafft wird: Sie
 belebt die Klassik, beweist, dass das
 Komplizierte ein Kinderspiel sein kann,
 das Ernste spaßvoll, die Musik eine Ge-
 schichte. Und vor allen Dingen: Sie nimmt
 ihre Zuhörer ernst, hat keinen beleh-
 renden Ton, ist aber gleichzeitig auch
 lehrreich. Nach dem Hören ist sicher: Kin-
 der müssen keine Angst vor Schönberg
 haben – und ihre Eltern auch nicht!
 klassik für kinder: die prinzessin, kinder geschichten geschrieben und gesprochen von arnold schönbrg (cybele records).
 anche Musik ist selbst
 bei Erwachsenen
 mit Angst vor dem
 Unbekannten be-
 setzt. Arnold Schönberg zum Beispiel.
 Der Neutöner, Musikwelterfi nder und
 12-Ton-Dompteur.
 Was nur wenige
 wissen: Er war äu-
 ßerst humorvoll.
 In seiner Freizeit
 hat er Schachspiele
 für vier Gegner erfun-
 den, leidenschaftlich
 Tennis gespielt und für
 seine Kinder die absurdesten
 Geschichten erfunden.
 Von all dem handelt auch die unglaublich
 schön kollagierte Kinder-Klassik-SACD
 „Die Prinzessin“. Darauf zu hören sind:
 Arnold Schönberg selbst, der seine Ge-
 schichten auf rauschenden und dadurch
 nostalgisch-anmutenden Ton-Draht-
 Aufnahmen erzählt, Schönbergs Kinder,
 die von ihrem Alltag mit dem Übervater
 erzählen, Kinder von heute, die seine
 Texte mit lockeren Lippen lesen und –
 natürlich – eine Menge Musik aus Schön-
 bergs Feder, die beweist, dass es keinen
 Grund gibt, Angst vor neuen Tönen zu
 haben.
 Selten hat ein kinderhörbuch seine hörer so ernst genommen und macht so viel Spaß wie arnold Schönbergs geschichte von der Prinzessin
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 musikdvdProduktion des Jahres Thomas Grube, Uwe Dierks, Andrea Thilo / Berliner Philharmoniker, Sir Simon RattleTrip To Asia – Die Suche nach dem Einklang BOOMTOWN SOUNDS
 die Zisterziensermönche von Stift heiligenkreuz sind einer der erfolgreichsten chöre. Ihr geheimnis ist die kraft, die in der ruhe liegt – und die lassen sie auch hören. hier erklärt Pater karl das leben im Stift
 Unser Kloster Heiligenkreuz wurde 1133
 vom österreichischen Markgrafen Leo-
 pold errichtet. Dank Gott existiert das
 Kloster seither ohne Unterbrechung. St.
 Benedikt hat uns die Regel auferlegt,
 unser Leben nach dem Motto „ora et la-
 bora“ („bete und arbeite“) auszurichten.
 So haben wir einen strengen Rhythmus,
 dem wir täglich folgen. Jeden Morgen um
 5.15 Uhr beginnen wir mit dem ersten
 Gebet. Im Laufe des Tages richten wir uns
 nach St. Benedikt: Jeder Bruder hat lange
 Arbeitsperioden und kommt regelmäßig
 zum gemeinsamen Gebet in die Kirche.
 Die CD-Aufnahme ist für mich bis heute
 ein Wunder. Es beginnt schon damit, wie
 sie zustande gekommen ist. Ich habe
 auf eine E-Mail geantwortet, in der die
 schönsten spirituellen Stimmen gesucht
 wurden. Ich habe lediglich einen Link zu
 unseren Gregorianischen Gesängen ge-
 schickt – übrigens am letzten Tag der Be-
 werbungsfrist. Dass wir dann ausgewählt
 wurden und so erfolgreich waren ist für
 mich noch heute atemberaubend.
 Die berührenden Melodien der Gregoria-
 nik scheinen die Menschen zu erreichen.
 Ich glaube, das könnte daran liegen, dass
 die Stimmen direkt mit dem Herzen kor-
 respondieren – so wie St. Benedikt das in
 seinen Regularien vorgesehen hat.
 Das war für uns auch ein Grund, weshalb
 wir die Aufnahme unbedingt in der Kirche
 machen wollten. Nur hier können wir di-
 rekt zu Gott singen und ihn durch unseren
 Gesang preisen. Um ehrlich zu sein, be-
 eindruckt mich der Gesang meiner Brüder
 jedes Mal aufs Neue. Manchmal kommt
 es mir vor, als würden Engel singen.
 In den letzten Jahren habe ich eine in-
 teressante Beobachtung gemacht und
 festgestellt, dass immer mehr junge
 Menschen in unseren Konzerten sitzen.
 Einige kommen danach zu mir und sagen:
 „Das war cool, Pater Karl. Ich habe das
 Latein zwar nicht verstanden, aber es hat
 mich berührt!“ Diese Kommentare ma-
 chen mich natürlich sehr glücklich.
 Seit wir unseren Gesang auf youtube
 gestellt haben, waren fast eine Millionen
 Leute da und haben ihn angehört. Für
 mich ist das ein Beweis dafür, wie sehr die
 Menschen Besinnung suchen – auch im
 Zeitalter des Internets.
 bestseller: zisterzienser mönche vom stift heiligenkreuz, chant – music for paradise (decca).
 Pater Karls paradies-sänger
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 Herr Hänssler, warum müssen wir Auf-
 nahmen von toten Musikern hören,
 wenn wir auch lebende haben?
 Ich glaube, dass es wichtig ist, ein mu-
 sikalisches Gedächtnis zu bewahren.
 Alte Aufnahmen der Semperoper haben
 zum Beispiel unglaubliche, existenzielle
 Momente. Der Nachteil an der Musik ist ja, dass sie so-
 fort verklingt. Durch Aufnahmen können wir einzigartige
 Augenblicke der Musikgeschichte bewahren. Ich halte es
 für wesentlich, in unserer Gegenwart auf das Wissen der
 Vergangenheit zurückzugreifen.
 Was sind Ihre Kriterien – welche musikalischen Momente
 werden auf CD bewahrt?
 Es muss sich um Aufnahmen handeln, die ein Alleinstel-
 lungsmerkmal in der Musikgeschichte haben. Ich denke
 zum Beispiel an Martha Mödl im „Parsifal“ – derart eigen-
 ständige, intensive Interpretationen gibt es heute kaum
 noch. Und es wäre schade, wenn diese Stimmen für ewig
 verklingen würden. Sie haben auch für heutige Soprane
 Vorbildcharakter.
 Tatsächlich scheinen viele junge Künstler sich wieder an
 der Vergangenheit zu orientieren. Woran liegt das?
 Vielleicht hat das etwas mit der Intensität zu tun, mit der
 Musik gemacht wurde. Ich könnte mir vorstellen, dass
 man von historischen Aufnahmen den Respekt vor dem
 Komponisten erlernen kann. Und noch etwas scheint mir
 wichtig: Die soziale und politische Bedeutung der Musik.
 Wenn man sich überlegt, dass ein deutsches Ensemble
 Anfang der 50er Jahre einen „Parsifal“ unter Ferdinand
 Leitner in Paris gegeben hat, liegt in der Interpretation
 natürlich auch eine politische Bedeutung. Die Kriegsver-
 lierer kamen ins Feindesland und führten die Sünderoper
 auf. Dieser historische Moment schwingt in einer solchen
 Aufnahme natürlich mit.
 Auch in der Politik scheint uns heute ja die Leidenschaft
 zu fehlen. Bedingt die Zeit ihren Klang?
 Wenn Menschen an existenzielle Grenzen geführt werden,
 finden sie gerade in der Musik eine Möglichkeit, das Un-
 denkbare auszudrücken. Diese Gefühle schwingen auch
 in der Interpretation mit und begeistern uns bis heute.
 Historische Aufnahmen können eine Sehnsucht nach
 Leidenschaft befriedigen, die uns heute tatsächlich oft
 abgeht. Warum sehnen sich viele nach Helmut Schmidt
 oder Herbert Wehner? Weil wir ihren Klang, ihre Rhetorik
 vermissen.
 Auch Ihre Entdeckung von Fritz Busch, für die Sie mit
 dem ECHO ausgezeichnet wurden, hatte politische Impli-
 kationen. Wie kam es dazu?
 Der Musikchef des MDR Kulturkanals, Dr. Lieberwirth,
 kam zu mir und sagte, dass man etwas tun müsse. Fritz
 Busch wurde ja von Hitler persönlich vertrieben. In seiner
 letzten Aufführung in Dresden saßen fast ausschließlich
 SA-Leute. Busch war erschüttert, floh und baute das
 erfolgreiche Glyndebourne-Festival aus. Wir waren sofort
 der Meinung, dass man diesen Dirigenten auch in Deutsch-
 land rehabilitieren sollte.
 historische edition: fritz busch, edition staatskapelle dresden (profil edition günter hänssler).
 „existenzielle grenzen hören“
 Für seine Fritz busch edition wird günter hänssler mit dem
 echo klassik ausgezeichnet. hier verrät er, warum auch die
 gegenwart den historischen klang braucht
 Sinfonische einspielung des Jahres Hermann Bäumer /Sinfonieorchester OsnabrückJ. B. Foerster, Sinfonien Nr. 1+2 MDG
 Sinfonische einspielung des Jahres John Eliot Gardiner Orchestre Révolution naire et Romantique / The Monteverdi Choir Johannes Brahms, Sinfonie Nr. 1 SOLI DEO GLORIA
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 Sonderpreis – historische editionFritz BuschEdition Staatskapelle Dresden PROFIL – EDITION GÜNTHER HÄNSSLER
 bestseller des JahresDie Zisterzienser Mönche vom Stift HeiligenkreuzChant – Music for Paradise DECCA
 Immer mehr Solisten beklagen die
 Entwicklung der internationalen
 Orchester. In diesem Heft zum
 Beispiel David Fray (Seite 22).
 Ihre Argumentation ist schlüssig:
 Durch die Globalisierung, den schnelleren, internationalen
 Austausch von Musikern und Dirigenten verwischen allmäh-
 lich die Klangtraditionen und wir bekommen es – von New
 york bis Berlin – mit einem Gleichklang der Orchester zu tun.
 Die Staatskapelle Dresden ist eine der wenigen Ausnah-
 men. Sie wurde 1548 durch Kurfürst Moritz von Sachsen
 gegründet. Zahlreiche Meisterdirigenten haben ihren Klang
 geprägt: Heinrich Schütz und Johann Adolf Hasse haben das
 Orchester geleitet, Carl Maria von Weber und Richard Wag-
 ner haben ihm Klang gegeben, letzterer sprach von seiner
 „Wunderharfe“, und die Dirigenten des 20. Jahrhunderts,
 Ernst von Schuch, Fritz Reiner, Fritz Busch, Karl Böhm oder
 Joseph Keilberth war die Tradition stets bewusst. Keiner von
 ihnen hat versucht, das Orchester zu instrumentalisieren.
 Jeder von ihnen war sich über den klaren, gleichsam erdigen,
 stets großen und dennoch Transparenten Klang des Ensem-
 bles im Klaren – jeder hat ihn auf seine Art gepfl egt, bis hin
 zum aktuellen Chefdirigenten Fabio Luisi.
 Die Entwicklung der Staatskapelle Dresden ist somit einzig-
 artig in der deutschen Orchesterlandschaft, eine dauernde
 Gratwanderung aus Tradition und Innovation. Statt das
 Ensemble neu zu erfi nden, sich den eklektizistischen Musi-
 ziermoden der letzten Jahre hinzugeben und das Pathos, die
 Emotionalität und den Glauben an die Kraft der Musik für
 den Fetisch der Zerstückelung, des Effekts oder der Dekon-
 struktion der Klassiker zu opfern, ist die Staatskapelle sich
 selbst treu geblieben. Das hat ihr geholfen. Heute ist sie
 eines der gefragtesten Ensembles, besonders für das ro-
 mantische Repertoire. Da ist es nur konsequent, dass sie für
 ihre Einspielung von Anton Bruckners neunter Sinfonie mit
 dem ECHO Klassik ausgezeichnet wurde. Die Staatskapelle
 ist der Beweis, dass der Erfolg der Tradition in der modernen
 Auffassung liegt, dass man Musik auch gegen den mo-
 dischen Mainstream bürsten kann.
 orchester: staatskapelle dresden/ fabio luisi, anton bruckner, sinfonie 9 (sony).
 die Sächsische Staatskapelle dresden ist ein einzigartiges
 ensemble. auch weil es sich nicht durch die Zeitläufte verbiegen lässt
 gegen den mainstream gestrichen
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 Frau Mutter, ist Bachs Musik eine Art Glaubensbekenntnis?
 Mutter: Natürlich gehört Bach zu den Fixpunkten eines jeden
 Musikerlebens. Das hat ja schon mit Felix Mendelsohn-Barthol-
 dy begonnen, der Bach zur Renaissance verhalf. Selbst Alban
 Berg hat sich in seinem Violinkonzert auf Bach berufen, und
 Gegenwartskomponistinnen wie Sofia Gubaidulina benennen ihn
 bis heute als spirituellen Führer. Letztlich muss jeder Musiker
 berührt feststellen, dass Bach eine Formel gefunden hat, die
 nicht nur Interpreten, sondern auch Komponisten inspiriert. Und
 da spielt Spiritualität mit Sicherheit eine Rolle. Auf der anderen
 Seite hatte Bach aber auch 20 Kinder mit zwei unterschiedlichen
 Frauen, liebte das Bier und führte das Leben eines barocken
 Menschen in vollem Überschwang. Wir haben es bei ihm mit
 einer genialen Symbiose aus perfekter Form und funkensprü-
 hender, göttlicher Eingebung zu tun, einem Spannungsfeld, in
 dem sich große Komponisten ständig bewegen.
 Sie meinen, dass Bach wie kein anderer die Emotionalität und
 das Rationale der Musik miteinander verwebt hat?
 So könnte man das sagen, denn seine Werke sind zum Einen von
 einer bestechenden Form bestimmt, gleichzeitig hat er seine
 Stelle als Organist dadurch gefährdet, dass er so gern frei im-
 provisiert hat. Bei ihm treffen die Strenge und eine unglaubliche
 Wildheit des Ausdruckes ständig aufeinander. Der Pianist Artur
 Schnabel hat einmal gesagt, dass es unmöglich ist, an einem
 Abend alle Details in der Komplexität eines Werkes zu zeigen,
 und das sehe ich auch so. Besonders bei Bach. Ich glaube, dass
 seine Musik eine Art Fixpunkt ist, zu dem man in unterschied-
 lichen Stadien der eigenen Entwicklung zurückkehrt, um zu
 sehen, wo man steht.
 Ist Bach so etwas wie das Latein der Musik? Eine Ursprache?
 Der Unterschied ist wohl, dass selten jemand freiwillig Latein ge-
 lernt hat – wohin gegen wir Bach immer wieder gern begegnen.
 Ich habe Bachs Werke, diese ergreifend komplexe Musik immer
 bewundert und gefürchtet und eigentlich versuche ich ein Leben
 lang immer aufs Neue, sie zu durchdringen. Bei Bach findet man
 stets Grundlagen für das, was wir heute wohl „Werte“ nennen.
 Wir können uns durch seine Musik fragen: „Worum geht es im
 Leben eigentlich?“
 Also gut, Frau Mutter: Worum geht es eigentlich?
 Wohl darum, dass jede Musik einer Ordnung unterliegen und
 gleichzeitig berühren sollte. Nehmen wir die von mir sehr verehr-
 te Sofia Gubaidulina. Ihre Werke sind eine logische Weiterent-
 wicklung Bachs in der Moderne. Sie glaubt, dass zeitgenössische
 Musik, die sich nicht auf handwerkliche Meisterschaft beruft
 und sich keine Form als Zielsetzung vornimmt, letzt-
 lich stets materialistische Musik ist und keinen Klan-
 geros entfalten kann. Dieser Einschätzung stimme
 ich bedingungslos zu. Heute wird das Komponieren ja
 oft als eine Aneinanderreihung von zufälligen Klän-
 gen verstanden und zunehmend entspiritualisiert. Als Interpret
 fragt man sich, warum man diese Werke überhaupt einstudieren
 soll, warum man sich für keine Aussage, also für ein klingendes
 Nichts, zu Tode übt.
 Gibt es eigentlich letzte Wahrheiten in der Musik?
 Es gibt natürlich fast täglich neue Wahrheiten über irgendeine
 Handschrift, darüber, dass Bach einen Ton in der zweiten Ab-
 schrift geändert hat – aber diese Erkenntnisse tun letztlich nur
 so, als könnten sie die interpretatorische Wahrheit ersetzen. Es
 ist wichtig, dass über Musik geforscht wird, es ist für die Inter-
 pretation aber viel wichtiger, seine eigene Wahrheit im Augen-
 blick des Spiels zu finden. Interpretatorische Wahrheiten, die
 ein einzelnes Werk über Jahrhunderte hinaus definieren, kann
 ich mir nicht vorstellen. Dieser Mythos wird schon in der Praxis
 widerlegt: Es ist erstaunlich, wie großzügig ein zeitgenössische
 Komponisten mit ihren eigenen Angaben umgehen, wenn sie
 ihre eigenen Werke dirigieren. Erst vor dem Orchester wird klar,
 dass manches in der Realität der Aufführung nicht funktioniert,
 weil zum Beispiel eine musikalische Linie nicht hörbar ist. Sofia
 Gubaidulina hat zum Beispiel „In tempus praesens“ sehr groß
 orchestriert. Ihre Musik ist extrem komplex, und ich frage mich,
 ob sie überhaupt je erfassbar für den Interpreten oder für das
 kein anderer klassikstar ist so beständig so erfolgreich wie sie. anneSophie mutter ist zwar Instrumentalistin des Jahres – aber das könnte sie eigentlich jedes Jahr sein. dieses mal hat sie mit ihrer annäherung an bach und die neutönerin gubaidulina verblüfft
 vom eros der schöpfung
 Wir bedanken uns bei unseren Partnern:
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 Publikum sein kann und ob sich die
 Komponisten selbst im Klaren darü-
 ber sind, was im Subtext ihrer Kom-
 position passiert, dort, wo die Musik
 ihr Eigenleben beginnt. Musik lebt
 von der Suggestion, von der Offen-
 heit, davon, dass es keine Garantien
 gibt, sondern dass wir verdammt
 sind, uns immer wieder mit den
 gleichen Werken auseinanderzuset-
 zen. Denn das ist meine Aufgabe,
 mich von der Musik aufregen zu
 lassen und zu versuchen, den Eros
 der Schöpfung an das Publikum
 weiterzugeben.
 Worin genau liegt denn dieser
 Eros der Schöpfung?
 Er stellt sich ein, weil man
 sich des Werkes nie sicher
 sein kann. Der Eros liegt
 in der stets neuen Aufre-
 gung und der Erregung
 darüber, wie man
 einem Werk dieses
 Mal begegnet. Ich
 weiß, was ich tun
 will, aber werde ich auch in der Lage sein, dem
 Stück erneut Leben einzuhauchen? Das ist ein
 zutiefst erotischer Akt! Es ist ein sehr intimer
 Vorgang – sowohl vom Komponisten als auch
 vom Interpreten. Denn letztlich öffnet jede
 gute Musik ja auch erschreckende Abgründe.
 Nach dem Konzert von Sofia Gubaidu-
 lina bin ich von der Bühne gewankt,
 war schweißgebadet – und das,
 obwohl ich eigentlich nie schwitze.
 Ist gute Musik auch den gesell-
 schaftlichen Entwicklungen ihrer
 Zeit verpflichtet?
 Natürlich setzt sich auch eine
 Komponistin wie Gubaidulina
 mit der ehemaligen Sowjetunion
 auseinander. Auch Bach hat im
 Gefängnis gesessen, weil er für
 die Freiheit seiner Musik ein-
 gestanden ist. Aber vielleicht
 sollten Sie zu diesem Thema
 auch noch Beethoven oder
 Bach interviewen. Ich würde
 dann gern als Mikrofonhalter
 mitkommen.
 instrumentalistin: anne-sophie mutter, bach meets gubaidulina (dg).
 K R U G E R M E D I A
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 and the winners were!der echo klassik ist eine gala der gefühle. wir zeigen Ihnen die gewinner der letzten Jahre, und was sie wirklich gedacht haben
 Elīna Garanča: ey, Jury, wo ist denn mein echo!
 Sting und Edin Karamazov: edin, jetzt sind wir beide Pop!
 Cecilia Bartoli: göttliche Stimme, göttlicher Preis!
 Daniel Hope: wenn ich da noch Saiten
 draufspanne…Rolando Villazón: mensch, anna, bist du dünn geworden!
 Anna Netrebko: verdammt, ich habe doch nur eine handtasche mit.
 echo klass i k magaz inimpressumErscheinungsdatum Oktober 2009
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 Bildnachweis:Titel: Dario Acosta / DG // 4: ZDF Carmen Sauerbrei // 5: BVMI // 6: Frank Kaiser (Dresden), Matthias Creutziger (Uecker, Luisi) // 8: Wiener Staatsoper GmbH / Axel Zeininger // 9: DECCA / DG // 10: Dario Acosta / DG // 12: Marco Borggreve / EMI // 13: EMI // 14: Hyperion (Gerhard, Becker), EMI (Capuçon), MDG (Bauer) // 15: Manfred Esser // 16: EMI // 17: Detlef Schneider / DG // 18-19: EMI // 20: Edel Berlin Classics (Schirmer), Sony Music Arte Nova (Kirschnereit) // 21: MDG (Rittner), Nicole Chuard (Zacharias) // 22: yannis Bournias / Sony (Kavakos), Felix Broede / Sony (Mönkemeyer) // 23: Claudio Colombo / fotolia.de, DIVOX (Ensemble Peregrina) // 24: Marco Borggreve / Pentatone (Helmchen), MDG (Bäumer), (Anderszewski) // 25: Harald Hoffmann / DG // 26: Silvio Dittrich (oben),
 Matthias Creutziger (unten) // 27: BVMI // 28: Bettina Stöß // 29: Kasskara / DG // 30: Hirochimi yamamoto // 31: Mathias Bothor / DG // 33: EMI Classics, Virgin (Bühnenfotos) // 34: Felix Broede / DG // 35: Marco Borggreve / Sony (Harnoncourt), Uwe Arens / Sony (Rial) // 36: EMI (Concerto Koeln), Schiko / MDG (Classica Cubana), Simon Fowler / EMI (Bostridge) // 37: Universal / DECCA // 38: Matthias Heyde / Coviello Classics // 39: Universal (Aimard), Udo Titz / Sony (de Maistre) // 40: Brigirda Gonzalez (Vocalensemble Stuttgart), Marco Borggreve (Cambreling) // 41: Marco Borggreve // 42: David Ellis / Universal DECCA (Giardino Armonico) // 43: Julien Mignot / Virgin Classics (Quator Ebéne), Jan Gutzeit (Zimmermann) / Sony // 44: Cybele // 45: Universal // 46: Haenssler // 47: Matthias Creutziger // 49: Anja Frers / DG // 50: BVMI
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Musik füranspruchsvolleOhren.
 New Classics | 20 bis 22 UhrKlassik Hits | 06 bis 18 Uhr
 Filmmusik | 18 bis 20 Uhr Klassik Lounge | 22 bis 24 Uhr
 Deutschlandweite Frequenzen unter
 www.klassikradio.deDeutschlandweite Frequenzen unter
 www.klassikradio.deAlle Frequenzen und Live Stream unter
 www.klassikradio.de
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 Besuchen Sie den Ort, an dem Automobilbau zum kul-
 turellen Ereignis wird: Seit 2001 fertigen wir – mitten in
 Dresden – in der Gläsernen Manufaktur die automobile
 Oberklasse von Volkswagen.
 Ebenso lange investieren wir auch in die Kulturförde-
 rung am Standort Dresden. Dabei bieten wir interessan-
 ten Konzepten selbst Bühne und spannenden Rahmen
 und unterstützen Institutionen und Projekte außerhalb
 der Gläsernen Manufaktur.
 Wir freuen uns, die Preisträger und Gäste der Preisver-
 leihung zur ECHO Klassik Night 2009 in unserem Haus zu
 begrüßen. Ebenso sehr freuen wir uns auf Ihren Besuch –
 vielleicht zu einer der nächsten attraktiven Veranstaltun-
 gen. Mehr dazu unter www.glaesernemanufaktur.de.
 N ICHTS I ST SO FASZ I N I E R E N D WI E D I E
 E NTSTE H U NG E I N ES M E ISTE R STÜCKS .
 1057_09_AZ_EchoKlassik_Mag_03_RZ.indd 1 29.09.2009 10:42:20 Uhr


                        

                                                    
LOAD MORE
                                            

                

            

        

                
            
                
                    
                        Related Documents
                        
                            
                        

                    

                    
                                                
                                                                                              
                                    
                                        
                                            
                                                
                                            
                                        

                                        
                                            auto-illustrierte KLASSIK

                                            
                                                
                                                    Category: 
                                                    Documents
                                                

                                            

                                                                                    

                                    

                                

                                                                                                                            
                                    
                                        
                                            
                                                
                                            
                                        

                                        
                                            BR KLASSIK Katalog 2019 digital v3 - BR-KLASSIK | BR-KLASSIK

                                            
                                                
                                                    Category: 
                                                    Documents
                                                

                                            

                                                                                    

                                    

                                

                                                                                                                            
                                    
                                        
                                            
                                                
                                            
                                        

                                        
                                            klassik - tonart-Magazin...Interviews mit Melody Gardot und....

                                            
                                                
                                                    Category: 
                                                    Documents
                                                

                                            

                                                                                    

                                    

                                

                                 
                                                                                               
                                    
                                        
                                            
                                                
                                            
                                        

                                        
                                            Klassik Landmark

                                            
                                                
                                                    Category: 
                                                    Real Estate
                                                

                                            

                                                                                    

                                    

                                

                                                                                                                            
                                    
                                        
                                            
                                                
                                            
                                        

                                        
                                            Barok – klassik -...

                                            
                                                
                                                    Category: 
                                                    Documents
                                                

                                            

                                                                                    

                                    

                                

                                                                                                                            
                                    
                                        
                                            
                                                
                                            
                                        

                                        
                                            Klassik Burg Reinsberg

                                            
                                                
                                                    Category: 
                                                    Documents
                                                

                                            

                                                                                    

                                    

                                

                                 
                                                     

                                                
                                                                                              
                                    
                                        
                                            
                                                
                                            
                                        

                                        
                                            MAGAZIN SAISON 2016/17 NOVEMBER ––– … · Josef F......

                                            
                                                
                                                    Category: 
                                                    Documents
                                                

                                            

                                                                                    

                                    

                                

                                                                                                                            
                                    
                                        
                                            
                                                
                                            
                                        

                                        
                                            magazin KLASSIK

                                            
                                                
                                                    Category: 
                                                    Documents
                                                

                                            

                                                                                    

                                    

                                

                                                                                                                            
                                    
                                        
                                            
                                                
                                            
                                        

                                        
                                            KLASSIK- STARS

                                            
                                                
                                                    Category: 
                                                    Documents
                                                

                                            

                                                                                    

                                    

                                

                                 
                                                                                               
                                    
                                        
                                            
                                                
                                            
                                        

                                        
                                            7.Weimarer Klassik

                                            
                                                
                                                    Category: 
                                                    Documents
                                                

                                            

                                                                                    

                                    

                                

                                                                                                                            
                                    
                                        
                                            
                                                
                                            
                                        

                                        
                                            Fokus Chor · 3 ECHOKlassik Ensemble des Jahres: der Chor.....

                                            
                                                
                                                    Category: 
                                                    Documents
                                                

                                            

                                                                                    

                                    

                                

                                                                                                                            
                                    
                                        
                                            
                                                
                                            
                                        

                                        
                                            Chiavegato Klassik 2010

                                            
                                                
                                                    Category: 
                                                    Documents
                                                

                                            

                                                                                    

                                    

                                

                                 
                                                     

                                            

                

            

        

            



    
        
            	Powered by Cupdf


            	Cookie Settings
	Privacy Policy
	Term Of Service
	About Us


        

    


    

    
    
    

    
    
    

    
    
        
    
    















