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Opernarien und Duette aus:
 Don Giovanni, Don Pasquale,
 lucia Di lammermoor, la Bohème u.a.
 Jeder Met-Auftritt von Anna Netrebko ist ein Ereignis der Spitzenklasse. live aT The meTroPoliTan oPera ist das Dokument einer großen Karriere und einer unvergleichlichen künstlerischen Leistung.
 Annanetrebko
 mit
 calleja, Flórez, alaGna,
 Beczala, hvorosTovsky.
 www.anna-netrebko.info
 Geboren für die meT*
 *alex ross, The new yorker
 Netrebko_Anzeige_Echo.indd 1 08.09.2011 14:10:20 Uhr
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 die Suche nach ECHO
 Klassik-Preisträgern
 muss man sich so vor-
 stellen: Die Jury aus Mit-
 gliedern der Plattenin-
 dustrie legt so ziemlich
 alle CDs auf den Tisch,
 die im letzten Jahr erschienen sind – und dann
 wird gehört, gehört, gehört! Jeder, der meint,
 einen Überblick über die Veröffentlichungen
 zu haben, gerät ins Staunen. Neben den Top-
 Sellern und medial präsenten Instrumenta-
 listen, Sängern, Dirigenten und Ensembles
 sorgen besonders die kleinen Labels fürs
 Ohrenöffnen! Und so ging es uns auch bei
 diesem Heft: Selten waren derart viele Künst-
 ler am Start, die ihr Debüt eingespielt haben,
 oder von denen nur Insider wussten. Plötzlich
 wurde klar: Die Klassik ist eine vielschichtige
 Veranstaltung. Auch neben dem Spotlight
 wird ebenso spannend, ebenso intensiv,
 ebenso hochkarätig gespielt wie auf der ganz
 großen Klassik-Bühne. Musiker graben ver-
 schollene Partituren des Mittelalters aus und
 bringen den Soundtrack der Vergangenheit
 ins Heute, Countertenöre starten nach einer
 Stimm-Krise Weltkarrieren, junge Geige-
 rinnen und Cellisten spielen um ihr Leben,
 Orgel-Freaks entdecken neue Partituren,
 Kammermusikensembles lassen sich im Rock
 und Jazz für die Klassik inspirieren!
 Selten war die klassische Musik so vielfältig,
 so offen gegenüber anderen Stilrichtungen
 und gleichzeitig so sehr bei sich selbst wie
 in diesem Jahr. Selten haben sich so viele
 Künstler mit einem Repertoire, das nicht
 unbedingt massenkompatibel scheint, in den
 Vordergrund gespielt – sie haben Arien des
 Barock zum Bestseller gemacht, italienischen
 Belcanto zu neuen Höhen gesungen, sind
 Beethoven nach 30 Jahren vollkommen neu
 begegnet oder haben Gegenwartsmusik, die
 eigens für sie komponiert wurde, zum Leben
 erweckt.
 Und noch etwas fällt auf: Auf der einen Seite
 steht die musikalische Bildung wieder im Vor-
 dergrund, auf der anderen haben die Legen-
 den der klassischen Musik Hochkonjunktur.
 Von den Alten lernen, heißt, Emotionalität zu
 lernen. Wer wissen will, was damit gemeint
 ist, sollte sich Erik Schulz’ Film „Traces to
 nowhere“ über Carlos Kleiber ansehen: ein
 Herzblut-Musiker!
 Die Preisträger des diesjährigen ECHO Klassik
 machen Mut. Antonio Abreu hat das Sistema
 in Venezuela erfunden – Musikunterricht für
 jedes Kind als soziale Vision. In Deutschland
 verkommt Musikunterricht an den Schulen
 teilweise zum Kaugummifach. Um so wich-
 tiger werden Einrichtungen wie Jugend Mu-
 siziert. Auch sie wird mit dem ECHO Klassik
 ausgezeichnet. Zubin Mehtas Lebenswerk ist
 längst Legende: Musik ist sein Leben. Er hat
 unzählige Orchester geformt, die drei Tenöre
 begleitet und die Staatsoper in München ge-
 leitet. Leute wie er beweisen, wie existenziell
 die Klassik ist.
 Viel Vergnügen bei der Lektüre des ECHO
 Klassik-Magazins und der Entdeckung neuer
 Klassik-Stars wünschen Ihnen Rebecka Heinz
 und Axel Brüggemann.
 vorworte 2 insel der töne 6 rückblick 12 vilde frang 14 vittorio grigolo 16 Cecilia bartoli, rené Pape 17 Yuja wang 18
 ensemble hespèrion XXi, hagen Quartett 19 simone Kermes 20 sol gabetta 22 musikfabrik, robin ticciati 23 marray Perahia 24
 susanna Yoko henkel 25 bejun mehta 26 lisa batiashvili 27 david orlowsky 28 Thomas hampson 29 mdg 30 Quatuor
 ebène 32 Artemis Quartett 33 Alexandre Tharaud 34 maximilian hornung 35 diana damrau 36 rolando villazón 38 lang lang,
 david zinman 40 honeck, Peter rosen 41 ray Chen 42 hillary hahn 43 Andris nelsons 44 huelgas ensemble 45 eric schulz, frank gerdes 46 spark 47 Pierre boulez 48
 inhalt
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 klassische Musik gehörte von An-
 fang an zur Identität des ZDF.
 Viele Klassik-Sendungen sind
 wichtige ZDF-Marken geworden,
 beispielsweise „Erkennen Sie die Melodie?“
 mit Ernst Stankovski und „Anneliese Rothen-
 berger gibt sich die Ehre“ in den 70er und 80er
 Jahren, „Achtung – Klassik“ mit Justus Frantz
 in den 90ern oder später „Klassisch! Stars zu
 Gast bei Senta Berger“. Und auch „Echo der
 Stars“, die Preisverleihungsgala des ECHO
 Klassik, übertragen wir bereits seit 15 Jahren.
 Im Laufe der Jahre verändern sich Sehge-
 wohnheiten und -erwartungen der Zuschauer
 und wir reagieren entsprechend mit unseren
 Angeboten. Dabei achten wir darauf, den
 Anspruch der Klassik zu bewahren und gleich-
 zeitig die Vermittlung der Musik den Bedürf-
 nissen unserer Zuschauer anzupassen.
 „Echo der Stars“ ist ein Paradebeispiel für
 diese Arbeit: In 100 Minuten am Sonntag-
 abend präsentieren wir unseren Zuschauern
 die besten Klassikkünstler und die vielver-
 sprechendsten Newcomer des Jahres. Klassik
 pur – dabei humorvoll und leicht zugänglich
 präsentiert von Thomas Gottschalk.
 Geschichtsträchtig ist der diesjährige Veran-
 staltungsort, das Konzerthaus Berlin, hier
 wurde Carl Maria von Webers „Freischütz“
 uraufgeführt. Sein klassizistischer Stil ist das
 perfekte Ambiente für unsere Gala, behutsam
 wird der Saal mit modernster Medien- und
 Bühnentechnik ausgestattet, um den Zu-
 schauern eine optisch zeitgemäße TV-Gala
 bieten zu können.
 Wir bereiten der Klassik und ihren Protago-
 nisten die TV-Bühne, damit die große emo-
 tionale Kraft der Musik und das Talent der
 Künstler die Menschen zu Hause erreichen.
 Das ist Klassik im Fernsehen des 21. Jahrhun-
 derts.
 Ich danke unserem Partner, dem Bundesver-
 band Musikindustrie, dessen Kulturinstitut,
 die Deutsche Phono-Akademie, den ECHO
 Klassik verleiht, für die gute Zusammenarbeit
 und freue mich, sie in den nächsten Jahren
 fortzusetzen!
 dr. thomas bellutprogrammdirektor des ZdF
 „echo der stars“ — eine ZdF-marke seit 15 Jahren
 sendetermin
 2.10.201122 uhr im ZdF
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 wunderbare vielFalt
 sei individuell, sei kreativ, sei Berlin.
 Folgt man dem Slogan der Haupt-
 stadtkampagne, könnten alle
 unserer Preisträger ohne Probleme
 echte Berliner sein. Denn sie alle haben ihr
 Talent erkannt, haben sich spezialisiert, ha-
 ben hart gearbeitet, sind Umwege gegangen,
 haben Neues ausprobiert, experimentiert und
 ihren Weg gefunden. Und sie alle werden für
 ihren Mut, ihre Kreativität und ihre Leistung
 belohnt. Ob Sänger oder Instrumentalist,
 Ensemble oder Orchester, ob Weltstar oder
 Nachwuchskünstler, ob Indie oder Major:
 Der ECHO Klassik wird in jedem Jahr an jene
 Künstler verliehen, die von fachkundigen Mu-
 sikjournalisten herausragende Rezensionen
 erhalten haben und die nach Meinung der
 ECHO Klassik-Jury in einer bestimmten Kate-
 gorie die besten Leistungen vollbracht haben.
 Für einige Künstler wird es bereits der zweite
 ECHO Klassik sein, den sie im Konzerthaus am
 Gendarmenmarkt überreicht bekommen. Und
 doch wird es für sie sicher kein Déjà-vu-Erleb-
 nis werden, da sich in der Zwischenzeit, in den
 letzten elf Jahren, viel verändert hat. Nicht
 nur sie selbst sind elf Jahre älter geworden,
 haben sich weiterentwickelt und viel erlebt,
 sondern die gesamte Musikbranche und damit
 der gesamte Rahmen ihres kreativen Schaf-
 fens haben sich seit der Jahrtausendwende
 radikal verändert. Damit stellen sich nun auch
 die konkreten Bedingungen für Kreative und
 Künstler ganz anders dar und der Schritt, sich
 hauptberuflich der professionellen Musik zu
 widmen, erfordert zunehmend Mut.
 Umso mehr freuen wir uns, dass die Jury in
 diesem Jahr gleich neun Nachwuchsmusiker
 mit einem ECHO Klassik ausgezeichnet hat.
 Aus den Erfahrungen der letzten Jahre wissen
 wir, dass dies ein wichtiger Schritt in ihrer
 jungen Karriere ist, der neue Türen – und
 Vorhänge – öffnen kann.
 Machen Sie sich, sofern Sie sie noch nicht
 kennen sollten, selbst ein Bild von diesen
 Talenten: Durch die in diesem Magazin verein-
 ten spannenden Hintergrundberichte, durch
 die ECHO Klassik-Compilation „Best of Klassik
 2011“ und natürlich durch die ausgezeichne-
 ten Produkte selbst. Hören Sie sich ein und
 lassen Sie sich begeistern von der wunder-
 baren Vielfalt klassischer Musik.
 Herzlichst
 proF. dieter gornyvorstandsvorsitZender bundesverband musikindustrie e.v.
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 es ist dem Konzerthaus Berlin und mir
 persönlich eine große Freude, dass die
 Preisverleihung des ECHO Klassik in
 diesem Jahr am Gendarmenmarkt zu Gast ist.
 Der klassizistische Glanz des Hauses, gelegen
 an einem der berühmtesten Plätze Europas,
 wird eine prächtige Kulisse für die Preisverlei-
 hung bilden. Hier erlebte Carl Maria v. Webers
 Oper „Der Freischütz“ seine Uraufführung und
 hier dirigierte Leonard Bernstein nach dem
 Mauerfall das legendäre Konzert „Ode an die
 Freiheit“.
 Gastgeber
 für den
 ECHO Klas-
 sik zu sein,
 ver stehe
 ich als
 Botschaft
 im Sinne
 unseres eigenen Selbstverständnisses: Das
 Konzerthaus Berlin will ein offenes Haus sein,
 das alle Menschen mit erstklassigen musika-
 lischen Erlebnissen für die klassische Musik
 begeistern möchte.
 Ich wünsche Ihnen allen, als Gäste und als
 auftretende Künstler, einen unvergesslichen
 Abend und heiße Sie herzlich zum ECHO Klas-
 sik 2011 im Konzerthaus Berlin willkommen.
 proF. dr. sebastian nordmannintendant konZerthaus berlin
 als designierter Chefdirigent des
 Konzerthausorchesters Berlin freue
 ich mich außerordentlich, den ECHO
 Klassik gemeinsam mit den Musikern meines
 neuen Orchesters musikalisch gestalten zu
 können. Wir empfangen die vielen herausra-
 genden Preisträger mit offenen Armen und
 möchten Ihnen einen wunderbaren Auftritt
 bereiten. Die Gala der Preisverleihung fällt in
 den Beginn meiner Zusammenarbeit mit dem
 Konzerthausorchester Berlin. Ich wünsche
 mir, dass es ein beflügelnder Start für unsere
 gemeinsame Arbeit wird.
 Der ECHO
 Klassik
 zeichnet
 nicht nur
 Künstler
 aus, die
 bereits
 ein großes
 Publikum
 erreicht haben und durch ihre Aufnahmen die
 klassische Musik in unsere Gesellschaft tra-
 gen, sondern auch vielversprechende Nach-
 wuchstalente, die auf diesem Wege Aufmerk-
 samkeit erhalten. Ich freue mich darauf, mit
 den Preisträgern und dem Konzerthausorche-
 ster Berlin zu musizieren und wünsche Ihnen
 allen einen inspirierenden Abend.
 iván Fischer designierter cheFdirigent konZerthausorchester berlin
 der ECHO Klassik zählt zu den national
 und international bedeutendsten
 Auszeichnungen. Ich freue mich daher
 sehr, dass die Gala zur Verleihung der ange-
 sehenen Musikpreise in diesem Jahr in Berlin
 stattfindet. Herzlich willkommen allen Mit-
 wirkenden und dem Publikum im Konzerthaus
 am Gendarmenmarkt!
 Klassische
 Musik
 erfreut
 sich großer
 Beliebtheit.
 Und doch
 geht es im-
 mer wieder
 darum, die
 Musik so zu präsentieren, dass sich auch ein
 neues, jüngeres Publikum angesprochen fühlt
 und Lust auf Klassik entwickelt. Der ECHO
 Klassik kann genau dies bewirken, indem er
 Auftritte großer Stars eindrucksvoll in Szene
 setzt und junge Talente ins Scheinwerferlicht
 rückt.
 Die Gala zur Verleihung des ECHO Klassik, die
 in diesem Jahr vom Konzerthausorchester
 Berlin unter der Leitung seines designierten
 Chefdirigenten Iván Fischer musikalisch be-
 gleitet wird, verspricht wieder ein unvergess-
 liches Musikerlebnis zu werden. Ich gratuliere
 allen Preisträgern herzlich und wünsche den
 auftretenden Künstlerinnen und Künstlern
 ebenso wie dem Publikum eine inspirierende
 und bewegende Gala im Konzerthaus Berlin.
 klaus wowereitregierender bürgermeister von berlin
 grussworte
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 die klassische musik bewegt die welt. ihr eigentliches reich aber ist verschwindend klein. um so wichtiger ist es, dass ihre bewohner an einem strang ziehen und leidenschaftlich über das streiten, was uns alle begeistert: die musik!
 die insel der tone
 ein ZwischenruF von axel brüggemann
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 manchmal kommt einem die Welt der Klassik vor wie
 eine Insel. Schon nach wenigen Tagen kennt man all ihre
 Bewohner, die Groß- und Kleinbauern, die Beurteiler und
 die Insel-Organisatoren, die Sprösslings-Züchter und die
 Angeber-Garten-Besitzer. Es handelt sich um eine schöne Insel mit endlosen
 Sandstränden und dichtem Urwald. Hinter jedem Blatt verbirgt sich eine neue Tierart,
 und vielfältige, bunte Blumen von ungeahnter Schönheit schießen aus dem Boden. Es ist
 eine Insel der Glückseligkeit. In einem solchem Paradies könnte das Leben schön und schwe-
 relos sein. Doch die Inselbewohner sind höchst emotionale und empfindsame Kreaturen. Jeder,
 der hier lebt, liebt seine Insel. Und eine Zeit lang glaubte jeder, dass er am besten wisse, wie sie
 zu retten sei. Denn selbst das Klassik-Island ist in Zeiten der Globalisierung kein gallisches Dorf
 mehr, sondern Teil der Weltwirtschaft, der Weltmoden und der Weltpolitik.
 Und so haben die Inselbewohner irgendwann nicht mehr nur über Interpretationen, über
 musikalische Zugänge und Kontroversen in der Partitur-Analyse gestritten, sondern
 auch darüber, wohin die Zukunft sie führen soll. Einige meinten, dass ihre Insel
 nur dann eine Perspektive habe, wenn man seltene Arten hegt und
 pflegt – notfalls auch im Gewächshaus. Andere wollten
 kleine Plantagen anlegen, um wettbewerbsfähig
 mit den Nachbarinseln Pop-Island und den
 Fernseh-Inseln zu bleiben. Die
 Einen
 wollten allein bleiben und ihre Landschaft selbstgenüg-
 sam genießen, die Anderen wollen Touristen anlocken, und
 noch andere Insulaner hofften, dass Leute aus der ganzen Welt
 auf ihre Insel kommen, sich niederlassen und dieses kleine Reich der
 Musik zur Weltmacht führen. Egal, welchen Standpunkt die Inselbewoh-
 ner einnahmen: Sie sind alle Idealisten. Bis heute.
 Doch in letzter Zeit kam es immer öfter zu kleinen Wortgefechten, und manch-
 mal haben Plantagenbesitzer und Gewächshausgärtner über einige Tage hinweg nicht
 mehr miteinander gesprochen. Selbst die Beurteiler fingen an, nicht mehr über die Blumen und
 die Tiere, über den Anbau und die Pflege zu schreiben, sondern beurteilten sich lieber gegenseitig. Für die
 Außenwirkung von Klassik-Island war das eine kleine Katastrophe.
 Manchmal ist der Streit der Menschen auf der Insel so groß und so laut gewesen, dass ihn die Leute auf anderen Fle-
 cken der Erde sie gar nicht mehr verstanden haben. Dann war sogar vom „Tod der Klassik-Insel“ zu lesen, oder vom „Streit
 auf dem Musik-Island“. Die Leute von der Insel haben so leidenschaftlich über die politische Zukunft ihres Landes gestrit-
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 ten, dass sie manchmal ganz vergessen haben, sich um die Tiere und Blumen zu
 kümmern. Sie haben aus den Augen verloren, dass ihre Insel im Rest der Welt
 so beliebt ist, weil sie so schön ist, so verwunschen, so kreativ – und weil hier die
 Regeln der Politik eigentlich nie gegolten haben. Die Insel war weltbekannt, weil
 sie sich nicht um die Probleme des Alltags gekümmert hat, sondern nur um die
 Schönheit der Dinge, um das Seelenheil der Menschen und um die Zeitlosigkeit
 des Daseins.
 der grosse Friede
 Eine Zeit lang sah es so aus, dass die Musik-Insel dem Untergang geweiht
 ist, dass sie als Atlantis versinken und lediglich einige kaum wahrnehm-
 bare Schallwellen hinterlassen würde. Doch zum Glück ist es nicht so
 gekommen. Die Großbauern und die Blumenpfleger, die Beurteiler und
 die Tourismusexperten haben sich in einer Vollmondnacht getroffen und
 über die Zukunft ihrer Welt geredet. Sie haben schnell erkannt, dass ihr
 kleines Paradies deshalb so beliebt ist, weil hier alle unterkommen. Weil
 die Insel ein Ort für jeden Menschen ist. Weil hier jeder tun kann, was er
 will – Hauptsache, er tut es aus Leidenschaft. Weil die Großagrarier die Züch-
 tungen der Kleinbauern exportieren und die Beurteiler dem Rest der Welt die
 Faszination der Insel erklären. Ihre Texte haben den Leuten klar gemacht, dass
 es keine absoluten Meinungen gibt, dass die Artenvielfalt und Argumente über
 Interpretationen durchaus produktiv sein können.
 Doch von jenem Moment an, als auf der Klassik-Insel Politik gemacht wurde, so wie
 überall anders auf der Welt, als die Expertise über Beethoven-Blumen und Pendere-
 cki-Pflanzen nicht mehr im Mittelpunkt stand, sondern die eigenen Interessen der In-
 selbewohner, drohte der Zauber der Klassik-Insel in anderen Ländern zu schwinden.
 Also haben die Insulaner im Vollmond einen Beschluss für die
 Zukunft gefasst: Wir streiten leidenschaftlich über unsere
 Insel, aber wir streiten miteinander. Am Ende der Zusam-
 menkunft ist der älteste Inselbewohner aufgestanden
 und hat gesagt: „Wir sind so wenige, dass wir uns nicht
 leisten können, gegeneinander zu kämpfen. Es gibt
 eines, was die Großagrarier und die Gewächshausbe-
 sitzer, die Insel-Eventmanager und die Einsiedler, die
 Beschreiber und die normalen Lebewesen zusammen-
 hält, der Glaube an die Schönheit unserer Insel. Wir
 streiten alle für das Gleiche, für die Musik. Und daran
 sollten wir uns halten.“ Seither ist das Klassik-Island so
 beliebt wie selten zuvor.
 das treFFen der inselbewohner
 Der ECHO Klassik ist so etwas wie die alljährliche
 Insel-Versammlung geworden. Hier treffen
 sich die kleinen und die großen Labels, hier
 begegnen sich Journalisten und Mana-
 ger, hier kommt sogar das Fernsehen,
 um die Insel der klassischen Musik
 für den Rest der Welt in Szene
 zu setzen. Die Inselbewoh-
 ner haben erkannt, dass es
 inzwischen viele andere,
 ebenfalls spannende
 Inseln gibt, dass die
 Berichterstattung über
 ihren Mikrokosmos aus
 den Zeitungen und von
 den Bildschirmen zu verschwin-
 den droht – und sie haben beschlossen,
 das zu ändern. Inzwischen wissen sie, dass
 ihre Insel deshalb so beliebt ist, weil die Welt
 von ihr nicht nur Schönheit lernen kann, sondern
 auch die kultivierte Meinungsverschiedenheit, die
 Debatte, den Dialog. Dass Musik eine Möglichkeit
 ist, über unsere Gegenwart ins Gespräch zu kom-
 men. Dass jeder Einwohner eine Stimme hat – und
 alle nach den Regeln der Musik gemeinsam singen
 können.
 Der ECHO zeigt, dass die Großagrarier, die
 mit aufwändiger Werbung, großem
 Risiko und vielen Investitionen einen
 Großteil der Welt da draußen erreichen,
 ebenso wichtig sind wie die vielen klei-
 nen Labels, deren höchstes Ziel es ist,
 die seltenen Pflanzen, die erstklas-
 sigen Musiker und vergessenen Parti-
 turen zu beleben und das Abenteuer
 der Musik zu bewahren. Der ECHO
 ist eine der letzten Veranstal-
 tungen der Klassik-Insel,
 in der sich die
 DVD: „El Sistema“ Paul Smaczny, Maria Stodtmeier (Euroarts)
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 Einwohner im Fernsehen
 vorstellen können. Dabei
 gehen sie Kompromisse ein, set-
 zen auf große Namen und schillernde
 Figuren – aber sie lassen nicht außer Acht,
 dass die Klassik erst so groß und wichtig und
 erfolgreich wird, weil viele Menschen in ihrem
 Alltag daran arbeiten, junge Talente zu entde-
 cken, kontinuierlich zu arbeiten und Stücke aus
 der Geschichte auszugraben, die längst vergessen
 schienen.
 Der ECHO Klassik ist eine Veranstaltung, die zeigt, wie
 klein und spannend die Welt der Musik ist – und dass
 es keinen schöneren Platz auf Erden gibt. Keine Welt,
 die so humanistisch, so abgründig, so schön ist wie
 diese. Natürlich kann man über die Außendarstellung
 streiten, darüber, ob die Gewächshausbesitzer unter-
 repräsentiert sind. Und man kann all das auch ändern.
 Sicher aber ist, dass es keinen Ort in der Welt gibt, an
 dem das Streiten über den Klang, die Interpretation
 und die Deutung so befruchtend ist wie hier.
 von göttern und kindern
 Allein die Sonderpreise der Jury
 zeigen das Spektrum der klas-
 sischen Musik: Zubin Mehta,
 José Antonio Abreu und
 Jugend Musiziert. Zubin
 Mehta ist in Indien
 aufgewachsen. Sein
 Vater war Geigen-
 virtuose – aber die
 Musikkarriere des
 Sohnes schien
 erst einmal
 nicht im
 Vor-
 dergrund zu stehen. Zwar lernte Mehta mit sieben
 Jahren Geige und Klavier, besuchte die „Campion
 School“ von Bombay, die von Jesuiten-Priestern gelei-
 tet wurde. Doch obwohl er mit nur 16 Jahren erstmals
 das Sinfonieorchester seiner Heimatstadt dirigierte,
 baten seine Eltern ihn, zunächst lieber ein Medizin-
 studium zu beginnen. Aber Mehta war von der Musik
 infiziert und widmete sich ihr nun vollkommen. 1958
 gewann er den Internationalen Dirigentenwettbewerb
 von Liverpool und wurde stellvertretender Kapellmei-
 ster. Mit nicht einmal 30 Jahren dirigierte er die beiden
 wichtigsten Orchester der Welt, die Berliner und Wiener
 Philharmoniker. Danach leitete er zahlreiche Orchester
 und arbeitete mit ihnen gemeinsam am Klang. Zubin
 Mehta, der unter anderem auch Chef der Bayerischen
 Staatsoper war, vergessenes Repertoire ausgegraben
 hat und mit den „Drei Tenören“ die Klassik dorthin trug,
 wo sie bislang nicht zu Hause war, ist zum Dirigenten-
 Gott geworden. Er bekommt den ECHO Klassik für sein
 Lebenswerk. Doch nicht jedem Menschen dieser Welt
 wird die Musik von Geburt an in den Schoß gelegt wie
 ihm.
 der nachwuchs als hoFFnung
 Als José Antonio Abreu das Sistema in Venezuela grün-
 dete, waren der Staat und viele Funktionäre zunächst
 skeptisch. Was für eine absurde Idee: Jedes Kind, egal,
 ob es in den Slums oder in den Villen-Vierteln der Rei-
 chen aufgewachsen ist, sollte ein Instrument mit nach
 Hause bekommen. Schon die erste Unterrichtsstunde
 verfolgte nur ein Ziel: das Spiel im Orchester. Die Kinder
 sollten lernen, anderen Jugendlichen zuzuhören und
 mit ihnen gemeinsam Musik zu machen. Abreus Vision
 hörte sich damals abenteuerlich an. Wenn Vene-
 zuela in die Musik investieren würde, argumen-
 tierte er, könnten auch einige der sozialen
 Probleme des Landes leichter gelöst
 werden. Und tatsächlich
 Zubin Mehta: „Decca Legends“Mahler Sinfonie Nr.2 (DECCA), Zubin Mehta and the Israel Philharmonic (DG).
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 verringerte sich die Gewalt auf den Straßen, Generationen von Kindern und Jugend-
 lichen bekamen durch die Musik ein neues Lebensziel.
 Inzwischen hat das Sistema Vorbildcharakter. Nicht nur in Südamerika, sondern in der
 ganzen Welt. Der Erfolg spricht für sich. Dirigenten wie Gustavo Dudamel kommen aus
 Abreus Schule, Solisten des Sistema sitzen heute in vielen wichtigen Orchestern der
 Welt. In Interviews betonen sie gern, dass sie ohne die Musik auf der Straße gelandet
 wären.
 Abreu selbst ist zu einem Nationalheiligen in seiner Heimat geworden. Zu sehen ist
 das in Paul Smacznys und Maria Stodtmeiers Film „El Sistema“, aber auch, wenn
 das Simon Bolivar Jugendorchester durch Europa tourt und Abreu plötzlich bei
 den Proben auftaucht. Dann liegt auf einmal eine Stimmung von Ehrfurcht in
 der Luft, und selbst große Dirigenten wie Simon Rattle oder Daniel Barenboim
 lassen den Taktstock sinken, um sich mit dem Meister der Musikerziehung zu
 unterhalten. Dabei spielt die aktuelle politische Lage in Venezuela eine immer
 größere Rolle. Das Sistema versucht neutral zu bleiben, sich nicht von Chavez’
 Regierung benutzen zu lassen. Abreu führt einen politischen Kampf, indem er
 bewusst versucht, die Musik als soziale und nicht als politische Größe zu definie-
 ren.
 In Deutschland ist das Simon Bolivar Jugendorchester besonders beliebt. Auch,
 weil es einen Klassik-Klang pflegt, der anders ist als das, was wir in Europa kennen.
 Klassik ist bei uns oft eine Sparte, in der Mädchen mit Rüschenkleidern auf die Bühne
 krabbeln und Chopin am Flügel spielen, ganz so, als handle es sich um einen Tanz
 für Baby-Puppen. Musikalische Bildung an den Schulen ist zur Nische verkommen,
 Musikunterricht zum so genannten „Kaugummifach“. Umso wichtiger wird die Arbeit
 der Musikschulen. Jugend Musiziert ist das deutsche Pendant zum Sistema, eine
 Einrichtung, die nach dem Motto des Sports sowohl die breite Masse als auch die
 Spitzenmusiker fördert. In den einzelnen Landesverbänden bekommen Jugendliche
 die Chance, gemeinsam mit Gleichaltrigen in Orchestern zu spielen – außerdem erhal-
 ten sie bei Jugend Musiziert erste Konzerterfahrung und Auftrittsmöglichkeiten. Ein
 Großteil der deutschen Künstler hat von diesem System profitiert.
 Es ist ein Beweis dafür, dass die Insel der Musik gerade dort spannend ist, wo all-
 täglich mit ihr gelebt wird, wo junge Menschen scheitern und siegen, ständig daran
 arbeiten, besser zu werden und sich akribisch mit der Musik auseinander setzen.
 Musikbildung ist nicht allein die Bildung in Sachen Beethoven und Co., sondern in
 allen Feldern, die an deutschen Schulen derzeit zu kurz kommen. Musiker müssen
 einander zuhören, kommunikativ sein, sie müssen rechnen und sich bewegen – sie
 müssen soziale Menschen sein, um der realen Welt aus ihrer Welt der Musik
 heraus etwas zu sagen. All das fördert die Arbeit von Jugend Musiziert. Und
 es ist nur konsequent, dass diese Einrichtung ebenso wie Zubin Mehta
 und das Sistema von José Antonio Abreu mit dem ECHO Klassik
 ausgezeichnet werden.
 Die Insel der Musik vereint Hobby- und Spitzenmusi-
 ker, Venezuela und Deutschland, große und kleine
 Labels. Sie alle haben begriffen, dass ihre Welt
 so klein und zerbrechlich ist, und dass sie
 nur dann eine Zukunft hat, wenn man
 gemeinsam in die Gegenwart
 investiert.
 von Axel brüggemann ist zuletzt
 das Jugendbuch „wie Krach zur
 musik wird“ (beltz) erschienen.
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 sächsische staatsoper dresden
 DAVID DAWSON
 BALLETT ZU DER MUSIK VON ADOLPHE ADAMMUSIKALISCHES ARRANGEMENT DAVID COLEMANPREMIERE 9. MÄRZ 2008
 dresden semperoper ballett
 symphonic fantasies
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 musikrat bonn
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 SÄCHSISCHESTAATSKAPELLEDRESDEN
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 hartmut haenchen
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 echo klassik Alle Preisträger 2011
 Künstler, medienmenschen und Prominente zu gast beim eCho Klassik 2010
 der echo hat sie alle!
 von links nach rechts: Olga Scheps · Thomas Gottschalk · Lang Lang
 Thomas Gottschalk · Hans-Dietrich Genscher und Kurt Masur · Sting
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sängerin des JahresSimone KermesColori d’AmoreSONy CLASSICAL
 sänger des JahresThomas HampsonDes Knaben WunderhornDEUTSCHE GRAMMOPHON / UNIVERSAL
 von links nach rechts: Norbert Blüm · Thomas Gottschalk und Hélène Grimaud · Flying Steps
 Joyce DiDonato · David Garrett · Angelika Kirchschlager
 Jonas Kaufmann · Alice Sara Ott · Helmut Zerlett und Michael Kessler
 12 | 13
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 instrumentalistin des Jahres (violine)Lisa BatiashviliEchoes Of TimeDEUTSCHE GRAMMOPHON / UNIVERSAL
 instrumentalist des Jahres (Akkordeon)Teodoro AnzellottiThe Goldberg VariationsMUSIC EDITION WINTER & WINTER
 „ der geigen-koFFer als wohnZimmer“sie wollen wissen, wie die neue geigen- generation klingt? dann hören sie sich vilde Frang an. Keiner lotet Klugheit und die emotionen in der musik so selbstver-ständlich aus wie sie.
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 instrumentalist des Jahres (Cello)Truls MørkBach: CellokonzerteVIRGIN CLASSICS / EMI
 instrumentalist des Jahres (gitarre)Frank BungartenVilla-Lobos: Sämtliche Werke für GitarreMDG
 Vilde Frang, in jeder Kritik über Sie steht: „Sie interpretiert
 klüger als andere.“ Fühlen Sie sich als kluge Musikerin?
 Dafür müssten wir darüber reden, was klug ist. Ist Klugheit nur
 Wissen? Oder wollen wir unter Klugheit auch die emotionale
 Klugheit verstehen? Oder ist wahre Klugheit ein Zusammenspiel
 von beidem? Ich hoffe, dass es beides ist. Auf jeden Fall ist das
 in der Musik so – so verstehe ich Klugheit: als Zusammenfüh-
 rung von Wissen und emotionaler Intelligenz.
 Was meinen Sie damit genau?
 Bevor ich ein neues Werk in Angriff nehme, beschäftige ich mich
 natürlich mit dem Komponisten, seiner Zeit, dem Umfeld – wa-
 rum hat er ausgerechnet diese Noten geschrieben? In welcher
 Situation befand er sich? Wie hat er die musikalische Struktur
 verändert? Das ist, wenn Sie so wollen, das reine Wissen, der
 historische Kontext und die musikalische Analyse. Aber all das
 hilft mir nicht, denn ich muss das Werk ja auch interpretie-
 ren – und das bedeutet, es auch emotional zu verkörpern.
 Also muss ich erst einmal alles, was ich weiß, wieder ver-
 gessen, um mich ganz persönlich mit der Musik und dem,
 was sie mit mir tut, auseinandersetzen zu können. Aber
 auch dieser Schritt an sich würde zu keiner zufrieden
 stellenden Interpretation führen. Ich muss an einen Punkt
 kommen, an dem mein Wissen und meine Emotionen ver-
 schmelzen, die Zeit des Komponisten, seine Gefühle, seine
 Musik mit meiner Zeit, meinen Gefühlen, meiner Interpre-
 tation. Wenn Sie das Klugheit nennen wollen, kann ich damit
 leben. Ich würde es eher eine Annäherung nennen.
 Ist die Geige für Sie manchmal auch nur ein Objekt der
 Emo tion? Wenn Sie traurig oder wütend sind?
 Aber natürlich – sie ist eine wunderbare Freundin. Eine, die mich
 versteht, oder anders: das, was ich in sie hineinlege: meine Wut,
 meine Melancholie. Sie hört zu und sie verstärkt...
 Ihre Lehrerin Anne-Sophie Mutter sagt, dass sie nie geigt,
 wenn sie wütend ist. Sie findet, dass Beethoven und Co. zu
 heilig sind, um sie mit den eigenen Gefühlen zu belästigen ...
 Auch diesen Standpunkt kann ich gut verstehen. Denn es ist ja
 wahr. Unsere eigenen Gefühle sind gegen die großen Werke der
 Musik wirklich marginal. Beethoven ging es um den Humanis-
 mus – um alle Menschen, um eine wirklich große Sache. Auf der
 anderen Seite aber können diese Dinge auch nur durch Menschen
 geschrieben und interpretiert werden. Der Einzelne ist immer Teil
 des Ganzen. So wie Musik nur mit vielen Individuen funktioniert,
 die sich treffen, um einen gemeinsamen Ton zu finden.
 Was haben Sie konkret von Anne-Sophie Mutter gelernt?
 Ich bewundere ihren Ton, das Epische und Erzählerische in der
 Musik – eben, wie sie die Musik nicht nur spielt, sondern durch-
 dringt. Und vielleicht ist es in diesem Fall auch eher der Mensch,
 von dem man lernt. Ich sehe, wie sie der Musik einen Raum in
 ihrem Leben einräumt und diesen Raum kontinuierlich und
 ernsthaft erweitert.
 Wo sind Sie, wenn Sie geigen? Sie sehen sehr entrückt aus ...
 So merkwürdig es klingt, in einer Welt aus Musik. Vor einer Auf-
 führung gehen einem viele Dinge durch den Kopf, aber in dem
 Moment, in dem die Musik beginnt, ist man in einer Welt ohne
 Netz und doppelten Boden. Da kann man sich Fragen nach der
 Logik oder Emotion auch nicht mehr stellen. Alles löst sich in
 Musik auf, im Hier und Jetzt – umgeben von Klang. Das ist ein
 wunderschönes Gefühl. Ein bisschen wie fliegen.
 Sie reisen viel, sind in der Musik zu Hause – was haben Sie
 immer bei sich?
 Natürlich meinen Geigenkoffer. Er ist das Wohnzimmer eines
 jeden Geigenspielers. Darin habe ich einige Bilder – wenn ich sie
 anschaue, fühle ich mich wohl. Ein Foto von einem Haus in der
 Nachbarschaft, das ich heimlich aufgenommen habe, weil ich
 dieses Haus so liebe: es ist von grünen Bäumen umrankt und
 sieht aus wie aus dem Märchen. Außerdem habe ich ein Bild
 meines Vaters in diesem Koffer, eine Schwarz-Weiß-Fotografie,
 auf der er auf dem Boden liegt und kaum zu sehen ist, weil sein
 Kontrabass über ihm liegt. Man sieht nur seine Arme und Beine
 aus dem Instrument ragen. Übrigens: Ich habe Geige gelernt,
 weil neben seinem Kontrabass kein Platz mehr im Auto für ein
 anderes großes Instrument war.
 nachwuchskünstlerin (violine): vilde Frang. bartok, strauss, grieg: violinsonaten (emi)
 diese Frau ist ein Phänomen. In der Großstadt würde man
 an Vilde Frang vorbeilaufen: 25 Jahre jung, lange Haare,
 meist in Jeans, ein freundliches Lächeln. Aber wer ihr vor
 einem Konzert begegnet, erlebt eine magische Verwand-
 lung. Dann sitzt die Norwegerin im Aufwärmzimmer, und
 es ist, als würde sie sich mit jeder Tonleiter weiter von
 der Welt entfernen. Wenn sie dann auf die Bühne tritt, die Geige auf die
 Schulter legt, kurz die Augen schließt, scheint sie endgültig abzutauchen
 in eine Welt aus Klang. Und aus dieser Welt heraus bringt sie Töne auf die
 Erde, die uns irdische Menschen staunen lassen: sanft, aufgekratzt, radikal
 oder schwelgerisch. Dabei scheint bei ihr nichts aufgesetzt zu sein, nichts
 gewollt, nichts auf Biegen und Brechen neu gedeutet. Selbst die bekannten
 Werke des Geigen-Repertoires hören sich bei ihr unverbraucht an, ehrlich
 und unglaublich wahrhaftig.
 An dieser Stelle redet sie über die Klugheit und die Emotion in der Musik,
 über ihre Vorbilder und die Geheimnisse ihres Geigenkoffers.
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 dirigent des JahresAndris NelsonsStrawinsky: Der FeuervogelORFEO
 instrumentalist des Jahres (Klavier)Murray PerahiaBrahms: HändelvariationenSONy CLASSICAL
 Vittorio Grigolo zu erreichen, ist gar nicht so ein-
 fach. Wenn er nicht singt, liebt er es, bei seiner
 Familie zu sein. Dann will er nur eines: Ruhe.
 Trotzdem glaubt er, dass die Oper eine Welt der
 Wahrheit ist. Ein Reich, das unser wirkliches
 Leben durchaus verändern kann. Nach seinem
 Sony-Debüt legt er nun mit „Arrivederci“ nach.
 Herr Grigolo, Sie haben gerade Ihre erste CD
 aufgenommen – und die Kritiker jubeln. Beginnt
 für Sie jetzt ein anderes, neues Leben?
 Natürlich, plötzlich sind überall Journalisten, und
 der Druck wächst. Aber mit ihm auch die Begeis-
 terung der Zuschauer. Man merkt schnell, dass
 der echte Freund eines Sängers das Publikum ist
 und, mit Verlaub, nicht der Journalist.
 Eine Scheu vor den Medien haben Sie
 aber nicht. In Zeitschriften sieht man
 Sie auch privat: als Familienvater oder
 jemand, der in seiner Freizeit gern alte
 Porsches zusammenschraubt.
 Daran muss man sich gewöhnen. Das gehört
 im heutigen Klassikzirkus dazu. Andererseits
 stecken viele Seiten meines echten Charakters
 auch in den Rollen, die ich singe. Wir Opern-
 sänger sind ja nicht nur Schauspieler. Unser
 Instrument ist die Stimme. Und sie ist ein
 Instrument der Wahrheit. In ihr hört man
 unsere Seele, unsere Lebenserfah-
 rung – und unseren Charakter. Ich
 kann die gleiche Rolle an zwei
 Abenden singen. An einem
 habe ich Liebeskummer,
 am anderen bin ich
 glücklich.
 Und ich bin sicher, das Publikum hört meine echten
 Gefühle in meiner Stimme.
 Mit anderen Worten: Sie entblößen sich und Ihre
 Seele auf der Bühne?
 Ja. Und ich befürchte, dass ich grundsätzlich eine
 sehr dunkle Seele habe. Dessen bin ich mir be-
 wusst – und meine Frau sich auch. Ich suche in den
 Rollen, die ich singe, deshalb immer das Gute: die
 Liebe, die Hingabe, selbst die positiven Seiten der
 bösen Charaktere.
 Auf Ihrem Album singen Sie mit hohem Risiko. Ihre
 Stimme kratzt an den Grenzen des Unmöglichen,
 steht immer in der Gefahr zu brechen. Ist das nicht
 riskant?
 Letztlich ist das Singen wie die Formel 1. Wer kein
 Risiko eingeht, wird auch nichts gewinnen. Wir
 müssen unsere Körper und unsere Gedanken an die
 Grenzen treiben, um das Existenzielle zu spüren.
 Deshalb war ich einer der ersten Tenöre an der New
 yorker Met, die die Arie des Alfredo in „La Traviata“
 in der Originalhöhe gesungen haben. Die meisten
 Sänger haben Angst davor zu scheitern und singen
 einen halben Ton tiefer.
 Aber Sie sind furchtlos?
 Natürlich habe ich auch Angst, die Noten nicht zu
 treffen. Wenn wir etwas von der Oper lernen kön-
 nen, dann dieses: Das Risiko, das Scheitern und die
 Trauer sind ein Teil der Schönheit unseres Lebens.
 Zur Oper gehört viel Pathos. Wie soll sie da moder-
 ne Lebensentwürfe bieten?
 Was Sie pathetisch nennen, ist eine Tugend aus
 vergangener Zeit. Damals stand man zu seinen
 Entscheidungen, war einander treu. Heute wollen
 wir doch am liebsten vier Leben in einem führen. Wir
 sind bereit, Freundschaften und Ehen einfach über
 den Haufen zu schmeißen. Aber die Oper führt uns
 ein anderes Modell vor. Sie sagt, wir müssen unser
 Sein als Ganzes leben. Mit allen Seelenqualen und
 Problemen. So altmodisch das klingt: Ich finde, dass
 dieses Lebensmodell wieder sehr modern ist.
 nachwuchskünstler (gesang): vittorio grigolo. „the italian tenor“ (sony classical)
 haben sie angst, herr grigolo?
 manche nennen ihn nachwuchskünstler. in wirklichkeit ist vittorio grigolo schon ein star der internationalen opernszene.
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 ensemble des Jahres (historische instrumente)Hespèrion XXIDinastia Borgia ALIA VOx / HARMONIA MUNDI
 „ensemble des Jahres (neue instrumente)Hagen Quartett30MyRIOS CLASSICS
 la bartolis neueste entdeckungKeine findet so viele vergessene opern und Komponisten wie cecilia bartoli – wie das aussieht, kann man auf der dvd „Clari“ bestaunen.
 o Cecilia Bartoli ist, gibt es immer etwas zu entdecken:
 irgendeine verschollene Arie, einen vergessenen Kom-
 ponisten oder eine Oper, die aus irgendeinem Grund vom
 Spielplan verschwunden ist. Und als an der Zürcher Oper eines dieser
 verloren gedachten Musikstücke wieder aufgetaucht ist, war natürlich
 ebenfalls Cecilia Bartoli mit von der Partie. Auf ihr Bestreben wurde
 Jaques Halévys Oper „Clari“ aufgeführt, in der es um ein Landmädchen
 geht, das einem Grafen auf sein Schloss folgt. Bartolis Begeisterung
 für das Werk hat mit ihrer Begeisterung für die Sängerin Malibran zu
 tun, der die Mezzo-Sopranistin bereits ihre letzte CD widmete. „Clari“
 gehörte zu einer der Paraderollen ihres Vorbildes, vor 180 Jahren hat
 sie in diesem Stück weltweite Erfolge gefeiert – nun tut es die Bartoli
 ihr nach. In Zürich hat sie erneut eine vergessene Oper an die Oberflä-
 che unserer Zeit geholt.
 Es ist bemerkenswert und gut, dass Cecilia Bartoli in der Klassikszene
 so viel Macht hat, dass sie Intendanten und Regisseuren ihren Ge-
 schmack aufzwängen kann. Dass sie sich mit ihrer Philosophie von den
 vergessenen Werken gegen einen Klassikmarkt, der am liebsten auf
 Nummer sicher gehen will, durchsetzt und kompromisslos jene Werke
 vorstellt, an die andere nie denken würden.
 Ein Kritiker der „Welt“ schrieb über die Aufführung: „Man muss die
 Bartoli nicht nur gehört, sondern auch gesehen haben!“ Und tatsäch-
 lich ist die Spielfreude der Italienerin beeindruckend. Sie tänzelt sich
 als One-Girl-Show durch die moderne Inszenierung von Moshe Leiser
 und Patrice Caurier, hat Gummistiefel an oder steigt auf einen Gorilla.
 Jede Geste schreit: „Schaut her, so modern ist diese Oper!“ Bei jedem
 Schritt sieht man Cecilia Bartoli die Lust an der Darstellung an, und
 während sie ihre Rolle mit Inbrunst verkörpert, singt sie die anspruchs-
 vollen Arien der Hauptrolle mit spielerischer Leichtigkeit. Adam Fischer
 sorgt im Orchestergraben für einen historisch informierten, stets
 dynamischen Klang.
 So wie Cecilia Bartoli sich für die vergessenen Werke und Komponisten
 der Operngeschichte einsetzt, ist sie eine unverzichtbare Bereicherung
 für die Bühnen, den Schallplatten- und den DVD-Markt.
 musik-dvd-produktion des Jahres (oper): cecilia bartoli. halévy: clari (decca / universal)
 wagners bühnenarbeiterKeiner singt so berührend wie rené pape. Ausgangspunkt seiner Karriere ist die bühne. Aber er rettet seine Ausstrahlung auch auf die Cd.
 Es gibt nur wenige Alben, auf die sich die Welt wirklich freut.
 René Papes erste Wagner-CD war so ein Album. Der Bass-
 Bariton gehört nicht zum Kosmos der Schicki-Micki-Klassik,
 ist kein auf Hochglanz polierter Musik-Star. Er hat seine Beliebtheit
 nicht dem roten Teppich, sondern den Brettern der Bühne zu verdan-
 ken: Dresden, Berlin, New york, Mailand und Salzburg. Wenn er einen
 Operncharakter überstreift, ist er in seinem Element. Dann schafft er
 mit seiner Stimme Gefühle wie kaum ein anderer Sänger. Wenn René
 Pape als Wagners König Marke aus „Tristan und Isolde“ auftritt und
 seinen großen Monolog im zweiten Aufzug singt, lässt sich hören, was
 verzweifelte Menschlichkeit ist: Tiefste Trauer und tiefste Liebe ver-
 einen sich in seiner Stimme. Ein gestandener, mächtiger Mann, der die
 Welt und die Menschen nicht mehr versteht.
 Einen Teil seiner Karriere hat René Pape dem Dirigenten Daniel Ba-
 renboim zu verdanken. Pape war Ensemble-Mitglied an Barenboims
 Staatsoper in Berlin – und einige der besten Opernabende haben die
 beiden gemeinsam bestritten: in Berlin, aber auch in Mailand oder
 Tokio. Meist war dabei Richard Wagner mit von der Partie.
 In seinen Rollen scheint Pape zu finden, was seiner Stimme liegt. Die
 Zerrissenheit des Menschen, eine bassvolle Melancholie, aber immer
 auch das mit-beiden-Beinen-im-Leben-Stehen. Egal, ob er Hans
 Sachs singt, dessen „Fliedermonolog“ eine Art Besinnungsaufsatz in
 Klängen ist, oder den „Verachtet mir die Meister nicht“-Ruf von jeder
 Deutschtümelei befreit und ihn zum humanistischen Weckruf erhebt,
 egal, ob Pape als Gurnemanz über Gott und die Welt sinniert und über
 die allzu menschlichen Hoffnungen der Gralsritter. Stets scheint er
 in Wagners Welt, diesem Panoptikum menschlichen Wollens und
 menschlichen Scheiterns, ein zu Hause zu finden.
 René Pape ist kein Sänger der großen Show. Er ist einer der wenigen
 Musiker, der nicht den Schallplattenmarkt, sondern die Bühne als
 Ausgangspunkt seiner Kunst versteht. Er ist einer der fleißigsten und
 besten Bühnenarbeiter für das Werk Richard Wagners. Sein Recital
 mit dessen größten Bass-Arien war längst überfällig. Nun gehört es
 zum Standard-Repertoire eines jeden Klassik-Liebhabers.
 operneinspielung des Jahres (arien und duette): rené pape. „wagner“ (deutsche grammophon / universal)
 w e
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 würdigung des lebenswerkes Zubin Mehta
 ensemble des Jahres (vocal-musik)Huelgas EnsemblePraeBACHtoriusDHM / SONy
 im Jahre 2005 stand Pinchas Zukerman auf einem
 Konzertpodium in Kanada, und eine junge Pianistin
 trieb das Orchester zu emotionalen Ausbrüchen
 an. Dieser Abend veränderte das Leben der damals
 18-Jährigen yuja Wang. Das Auditorium war begeistert
 von der Newcomerin, und die kanadische Presse jubelte in
 Superlativen: „A star is born!“ Mit diesem denkwürdigen
 Konzert hat die Chinesin die Grundlagen zu ihrer heutigen
 Karriere gelegt, die sich derzeit zu einer Weltkarriere
 entwickelt. Seither hat yuja Wang mit fast allen großen
 Orchestern zusammen gespielt: mit den Philharmonikern
 aus Chicago, aus Los Angeles, Boston und San Francisco,
 mit dem NHK in Tokio und in der Berliner Philharmonie.
 Doch der klassische Konzertsaal ist das eine. yuja ist auch
 eine Entdeckerin neuer Wege. Sie gehört zur Generation
 iPod, sie pflegt eine Facebook-Seite und twittert über
 ihren Konzertalltag. Nur logisch, dass sie 2009 auch mit
 dem youTube Symphony Orchestra unter Leitung von
 Michael Tilson Thomas in der Carnegie Hall auftrat. Ein
 Konzert, das bewiesen hat: Junge Menschen sind durchaus
 noch für Beethoven und Co. zu begeistern. Schließlich ist
 kaum ein Medium so interaktiv wie die Musik: zuhören,
 reagieren, emotionale Erlebnisse schaffen – all das gilt für
 das Internet ebenso wie für das Spiel im Orchester.
 Es ist ein Teil von yujas Erfolg, neue Publikumsschichten
 anzusprechen. Dafür benutzt sie ihre unbändige Emo-
 tionalität am Klavier. Ihr
 Spiel hat nichts von einem
 gedrillten, chinesischen
 Wunderkind. yuja wurde
 1987 in Peking geboren,
 begann mit sechs Jahren das
 Klavierstudium, reiste aber
 schnell für erste Konzerte
 quer durch die Welt. Eine der
 wichtigsten Stationen wur-
 de das „Mount Royal Col-
 lege“ in Calgary – schon bald
 zog yuja ganz nach Kanada
 und arbeitete weiter an ihrer
 Musiksprache. Das tat sie so
 kontinuierlich, dass die Deutsche Grammophon sie inzwi-
 schen als Exklusiv-Künstlerin verpflichtet hat.
 Es spricht für yuja, dass sie auf ihrer Debüt-Platte keine
 Publikums-Reißer spielt, kein Repertoire, mit dem sie
 sicher sein kann, Musik-Laien zu bewegen. Stattdessen
 setzt sie auf eine Reise durch die Musikgeschichte und
 stellt so ihre Vielfältigkeit unter Beweis: Stravinsky,
 Scarlatti, Brahms und Ravel stehen auf dem Programm.
 yuja vereint diese unterschiedlichen Meister in ihrer zu-
 packenden, hemmungslosen, aufgekratzten Spielart. Die
 Chinesin tritt den Beweis an, dass die klassische Musik,
 egal in welcher Generation, immer dann am besten funk-
 tioniert, wenn sie leidenschaftlich und virtuos gemacht
 wird.
 nachwuchskünstlerin (klavier): yuJa wang. „transFormation“ (deutsche grammophon)
 menu
 die Chinesin yuJa wang hat mit dem Youtube orchestra gespielt – aber auch mit allen großen ensembles der welt. ihr geheimnis: die leidenschaft!
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 nachwuchskünstler (violine)Ray ChenVirtuosoSONy CLASSICAL
 nachwuchskünstler (gesang)Vittorio GrigoloThe Italian TenorSONy CLASSICAL
 reise in die renaissanceohne Jordi savall und das ensemble hespèrion xxi würde unserer musikgeschichte ein wichtiges Kapitel fehlen.
 was wäre die Musikgeschichte ohne den großen Musiker Jor-
 di Savall und sein Ensemble Hespèrion xxI? Wahrschein-
 lich würden uns zahlreiche Seiten eines gigantischen und
 an Klängen reichen Buches fehlen – ja, wohl sogar die schillernden
 Kapitel der Alten Musik und der Musik der Renaissance. Was das
 Ensemble von anderen Orchestern für Alte Musik unterscheidet, ist,
 dass es ihm nie allein um die Musik geht, sondern um seine Rolle in der
 Vergangenheit und um die Frage, wie wir sie im Heute beleben. He-
 spèrion xxI pflegt die Historische Aufführungspraxis so ernsthaft und
 genial wie kaum eine andere Gruppe – das gehört zum common sense
 der Aufnahmewelt.
 Unverzichtbar werden die Musiker aber deshalb, weil sie sich immer
 wieder mit der Wirkung der Musik auf die Menschen beschäftigen, mit
 der politischen und emotionalen Größe von Kompositionen, weil sie die
 alten Klänge in Weltbilder einordnen und in einem lebendigen Museum
 nacherlebbar machen. Dieser unbändige Forschungsdrang des Ensem-
 bles sucht seinesgleichen.
 Ein Höhepunkt war das Projekt „Kirche und Macht in der Renaissance“,
 in dem Hespèrion xxI den unterschiedlichen CDs ein ausführliches
 Booklet an die Seite gestellt hat, in dem die Zuhörer in eine Welt ein-
 tauchen können, in der die Musik noch Staat gemacht hat.
 Es geht um die Geschichte der aus Spanien stammenden Adelsfamilie
 Borgia, die zu Beginn des 15. Jahrhunderts in Italien zu Macht und
 Reichtum kam. Sie hat das musikalische Leben bestimmt und zwei
 streitbare Päpste gestellt: Kalixt III. und Alexander VI. Sie haben die
 Musik bewusst als Mittel ihrer Macht eingesetzt und auf die Moden
 ihrer Zeit gewirkt. Mit insgesamt vier Stunden Musik begleitet Jordi
 Savall die Schicksale der Borgia-Familie und beweist in allen Gat-
 tungen und Stilen dieser Zeit, dass Musik keine Kunst aus dem Ge-
 schichtsbuch, sondern eine Lebensgrundlage der Menschen ist.
 ensemble des Jahres (historische instrumente): hespèrion xxi. „dinastia borgia. kirche und macht in der renaissance“ (alia vox / harmonia mundi)
 ewige neuerFindung des altenseit 30 Jahren setzt das hagen Quartett maßstäbe in der Kammermusik. nun zeigt es, wie tief die Klassik wirklich ist.
 1981 hat der Geiger Gidon Kremer die so genannten
 „Hagen-Kinder“ zu seinem Festival ins öster-
 reichische Lockenhaus eingeladen – zuvor
 hatten die vier den Wettbewerb „Jugend Musiziert“ gewonnen.
 30 Jahre später ist das Ensemble zu einer Legende und zu einem Orien-
 tierungspunkt für viele Kammermusiker geworden. Über 45 CDs sind
 entstanden – und Lukas Hagen (Violine), Rainer Schmidt (Violine),
 Veronika Hagen (Viola) und Clemens Hagen (Cello) tüfteln noch immer
 unermüdlich am Klang.
 Am Hagen Quartett sieht man, wie unendlich tief die Musik sein kann,
 dass selbst die bekanntesten Werke des Repertoires immer weiter
 wachsen, immer neue Abgründe aufreißen, immer neue Fragen an
 die Interpreten und ihre Zuhörer stellen. Das Quartett hat seine mu-
 sikalische Sprache gemeinsam mit Nikolaus Harnoncourt und Gyorgy
 Kurtág entwickelt. Inzwischen ist es an einem Punkt angekommen,
 an dem es neue Perspektiven auslotet. Dafür ist es von der Deutschen
 Grammophon zum Label myrios gewechselt, das den Wünschen des
 Ensembles nach künstlerischer Sinnsuche bedingungslos nachkommt.
 Während früher jeder Effekt, jeder Bruch in der Musik herausgestellt
 wurde, scheint es in den neuen Aufnahmen des Hagen Quartetts um
 die natürliche Dramatik der Musik zu gehen, um ihre Selbstverständ-
 lichkeit. Es sucht nach wie vor nach Pausen, Fermaten und Disso-
 nanzen, ohne aber die Überzeugung zu verraten, dass Musik eine na-
 türliche Sprache ist, die ihre Dramatik erst im Epischen entwickelt. Auf
 seiner Beethoven-, Mozart- und Webern-CD stellt das Quartett nicht
 nur die Eckpfeiler seines Repertoires vor, sondern lässt hören, dass
 einzelne Werke – selbst wenn sie oft gespielt werden – nicht älter,
 sondern immer moderner werden.
 ensemble des Jahres (neue instrumente): hagen Quartett. moZart, beethoven, webern: „30“ (myrios classics)
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 nachwuchskünstler (Cello)Maximilian HornungJump!SONy CLASSICAL
 nachwuchskünstlerin (violine)Vilde FrangBartok / Strauss / Grieg: ViolinsonatenEMI CLASSICS
 aber bitte mit schmackes
 simone kermes ist eine Ausnahmeerscheinung. manche nennen sie die Punk-Queen der Klassik. für andere ist sie einfach: atemberaubend.
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 nachwuchskünstler (oboe)Ramón Ortega QueroShadowsSOLO MUSICA
 nachwuchskünstler (Klarinette)Sebastian ManzMozart / Gliere / Korngold: Konzerte Für Klarinette, Harfe, ViolineBR-KLASSIK
 ihre Stimme hat sie vor dem Spiegel im Kinderzimmer entdeckt, dann
 hat sie sich als kleines Mädchen klassische Schallplatten aus der Bi-
 bliothek ausgeliehen und begonnen, die Arien nachzusingen. Kurzum:
 Für Simone Kermes war Mozart ein Popstar. Sie war anders als die
 anderen, und so verlief auch ihr Leben: anders. Sie wurde früh schwanger,
 ist ausgebildete Facharbeiterin für Schreibtechnik und besuchte irgend-
 wann die Musikhochschule in Leipzig, um dann ihr Debüt mit der Constan-
 ze aus der „Entführung aus dem Serail“ zu geben. Schon bei ihrem ersten
 Auftritt war das Publikum begeistert. Mit so viel Kraft, so viel Lebenssinn
 hat schon lange kein Sopran mehr gesungen.
 Inzwischen ist die Kermes zur Marke geworden. Sie ist ein schillernder
 Star der Klassik-Szene, begeistert die Massen für das Barock und die
 Klassik, beweist, dass die Musik nicht aus dem Museum, sondern aus
 unserer Wirklichkeit kommt und singt am liebsten all das, was möglichst
 kompliziert ist. So wie die Arien
 von Giovanni Battista Pergolesi,
 die für Kastraten, die Superstars
 zwischen Barock und Klassik,
 entstanden sind und einen Ton-
 umfang von drei Oktaven haben.
 In diesen Extrem-Situationen
 der Stimme ist Simone Kermes
 in ihrem Element. „Die Kastraten
 hatten den Körper und den Lungenumfang eines Mannes, aber eine weib-
 liche Stimme – heute ist es unvorstellbar, was für eine Kraft in ihrem Ton
 gelegen haben muss“, erklärt sie. Und sie setzt alles daran, den kastrier-
 ten Kerlen in Ausdruck und Kraft nachzueifern. Das macht ihre Auftritte
 und ihre Aufnahmen zu einem Spektakel. Selten hört man die Oper so
 unverstaubt, so aufgewühlt und unmittelbar. Selten geht eine Stimme
 derartig unter die Haut.
 Manche nennen Simone Kermes den Punk der Klassik, weil sie sich gern
 freut, die Menschen gern unterhält und in Talkshows auch schon mal
 „Biene Maja“ für Karel Gott singt. Die Wahrheit ist, dass sie vielleicht eine
 der wenigen Sängerinnen ist, die Oper als das nimmt, was sie wirklich ist:
 als ein Stück Leben!
 sängerin des Jahres: simone kermes. „colori d’amore“ (sony classical)
 aber bitte mit schmackes
 „ am besten ist es, wenn es sich nicht nach oper, sondern nach leben anhört. denn die oper kann Ziemlich lang- weilig sein.“
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 nachwuchskünstlerin (Klavier)Yuja WangtransformationDEUTSCHE GRAMMOPHON / UNIVERSAL
 nachwuchskünstlerin (Klavier)Anna VinnitskayaProkofiev / Ravel: KlavierkonzerteNAIVE / INDIGO
 edward Elgar ist einer jener Komponisten, die starke
 Interpreten in unserer Zeit brauchen. Schließlich ist
 der Brite einer breiten Masse lediglich als Komponist
 von „Pomp and Circumstances“ bekannt – der großen
 britischen Gute-Laune-Hymne. Und es braucht spielerische
 Qualitäten, um ihn aus dieser Schublade herauszuholen. Doch
 zum Glück hat Elgar auch eines der schönsten Cellokonzerte
 überhaupt komponiert, ein Meisterwerk, in dem er seine intro-
 vertierten, sinnlichen Melodielinien ausspannt und mit dem
 Orchester verwebt. Ein dauernd auf Hochspannung stehendes
 Virtuosenstück. Und so kommt es, dass die argentinische Cel-
 listin Sol Gabetta in den letzten Monaten einen anderen Blick
 auf Edward Elgar werfen konnte. In ihrer Aufnehme des Cello-
 konzertes kitzelt sie mit ihrem zum Bersten gespannten Ton
 psychologische Innenansichten aus diesem spätromantischen
 Oeuvre. Und das Danish National Symphony Orchestra unter
 der Leitung von Mario Venzago folgt ihr auf dieser Abenteuer-
 reise durch die menschliche Seele.
 Sol Gabetta spielt nicht nur die Komponisten, die sie inter-
 pretiert, aus gängigen Schubladen, sondern zunehmend auch
 sich selbst. Jeden, der in ihr nur eine hübsche, lebensfreudige
 Musikerin sieht, belehrt sie dauernd eines Besseren: Ja, das ist
 sie auch, aber ihr Temperament setzt sie stets für die Musik
 an sich ein. In ihren Konzert- und CD-Programmen, auf den
 Festivals, die sie leitet und in den Fernsehsendungen, die sie
 moderiert, zeigt sie auf leichte Art, wie tief und labyrinthisch
 die Welt der Klassik sein kann.
 Und so erstaunt es nicht, dass ihr das Elgar-Konzert auf einer
 CD nicht reicht. Sie zieht Verbindungen zu drei Elgar-Minia-
 turen und zu weitgehend unentdeckten Werken von Ottorino
 Respighi und Antonin Dvorak. Beide verarbeiten die Spät-
 romantik auf ihre eigene Art, und Gabetta stellt sie somit in
 einen klugen Dialog mit Edward Elgar. Bei ihm denkt man nach
 dem Hören der CD kaum noch an „Pomp and Circumstances“,
 sondern lediglich an sein geniales Cellokonzert.
 konZerteinspielung des Jahres (19. Jh.): sol gabetta. edward elgar: cello concerto (rca red seal / sony)
 aus der schublade gespieltsol gabetta kümmert sich um edward elgar und
 ordnet ihn mit psychologischer rafinesse neu ein.
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 Klassik-ohne-grenzen-Preis David Orlowsky / Singer PurJeremiahSONy CLASSICAL
 nachwuchskünstler (dirigat)Robin Ticciati (BR-Chor / Bamberger SO / Alice Coote)Brahms: Nänie / Gesang der Parzen / Alt-Rhapsodie / SchicksalsliedTUDOR RECORDING
 sie wollen nur sprechen!ein spannendes experiment: wie viel sprache steckt in einem instrument und wie viel instrument in der stim-me? die musikFabrik lotet all das aus.
 wann haben Sie zum ersten Mal Musik gemacht?“ Diese
 Frage stellte der große Leonard Bernstein in seinen
 musikalischen Vorlesungen seinem Publikum. Die
 Antworten fielen unterschiedlich aus. „Als ich Block-
 flöte lernte“ oder „Als ich in der Küche Töpfe entdeckte und zu trom-
 meln begann“. Letztlich lächelte der Dirigent all diese Antworten ga-
 lant vom Tisch und erklärte seinen Zuhörern, dass wir schon als Babys
 die erste Musik machen. Dass wir unsere ersten Noten benutzen, weil
 wir hungrig sind oder Schmerz fühlen – weil wir Hilfe brauchen. Musik,
 so Bernstein, sei ein existenzielles Bedürfnis des menschlichen Aus-
 drucks. Erst brabbeln wir, dann schreien wir nach unserer Mutter: „Ma!
 Ma!“ Je nachdem wie wir rufen, ob von oben nach unten, von unten
 nach oben oder beide Silben in der gleichen Tonhöhe formen, machen
 wir bereits Musik. Wir benutzen eine Sprachmelodie. Der Klang unserer
 Stimme bestimmt, wie das Gegenüber unsere Worte wahrnimmt: sind
 sie eine Forderung, eine Frage oder ein genervtes Bitten? Es macht
 einen Unterschied, in welcher Melodie wir „Komm doch her“ sagen – es
 kann sich herrisch anhören oder sanft. Um es kurz zu sagen, für Leo-
 nard Bernstein und viele andere Musiker ist unsere Sprache die frühste
 Form der Musik – und die Musik nichts anderes als eine sehr ausge-
 feilte und kultivierte Sprache.
 Genau um dieses Thema kreist auch die neue „edition musikFabrik“,
 die bei WERGO erscheint: Stimmen erproben ihre instrumentalen
 Möglichkeiten und Instrumente hinterfragen ihr stimmliches Poten-
 zial. Es scheint der höchste Anspruch an eine Stimme zu sein, wie ein
 Instrument zu klingen, der höchste Anspruch eines Instruments, der
 menschlichen Stimme möglichst nahe zu kommen. Die beste Grund-
 voraussetzung für ein spannendes Experiment mit atemberaubenden
 Musikern und Arrangements.
 Jonathan Harvey bezieht sich in seiner „Meditation über die Natur der
 Sprache als Klang“ unmittelbar auf den „Erfinder“ des Sprechgesangs,
 auf den Komponisten Arnold Schönberg. Beat Furrer verschafft der
 Protagonistin aus Arthur Schnitzlers "Fräulein Else" in seiner Musik
 unterschiedliche Sprach-Räume – wie ein Hirnstrombild protokolliert
 er die Ausschläge eines inneren Monologs. Georges Aperghis bringt
 einer Klarinette das „Plappern“ bei, und Unsuk Chin gibt Antwort auf
 eine Frage von Georges Perec: „Wie könnte es klingen, wenn man
 Sängerinnen der Gattung ‚cantatrix sopranica’ mit faulen Tomaten
 bewirft?“ Traumgleich lässt Chin in einem furiosen Stück („Musik
 über Musik“) verschiedene Stile und Zeiten durcheinander wirbeln.
 Instrumente und Stimmen nähern sich auf dieser CD an – und am Ende
 ist nur eines sicher: die Musik ist eine der überraschendsten Sprachen
 überhaupt.
 kammermusik-einspielung (20. / 21. Jh.): musikFabrik. sprechgesänge (wergo / schott)
 „wie ein wärmender handschuh“es gibt viele nachwuchskünstler. Aber für keinen scheint die musik so lebensnotwendig zu sein wie für robin ticciati.
 Manchmal redet Robin Ticciati wie ein großer, alter und weiser Maes-
 tro. Zum Beispiel, wenn er über das Musikmachen an sich spricht. „So,
 wie wir uns als Menschheit verwandeln“, erklärt er, „verwandelt sich
 auch die Musik in uns. Aber eines bleibt immer gleich: das Gefühl von
 Familie und unermesslichem Reichtum, wenn wir sie machen. Wenn
 ich zum ersten Schlag anhebe, den Atem in den ersten Takt lege, fühlt
 sich das oft an wie der Handschuh, der mich im letzten Winter warm
 gehalten hat.“ Sätze wie dieser erklären das Musikverständnis des
 jungen Mannes. Der Klang ist für ihn eine Heimat – ein Ort, an dem er
 sich gemeinsam mit seinen Orchestern wohl fühlt und auflöst.
 Die Karriere des Dirigenten aus London ist beeindruckend: Chefdirigent
 des Schottischen Kammerorchesters, erster Gastdirigent der Bam-
 berger Symphoniker und von 2014 an auch musikalischer Direktor in
 Glyndebourne.
 Als Kind radelte er auf seinem Fahrrad an der Themse entlang, um in
 den Süden der Stadt zu kommen, wo er wohnte. Immer wieder fuhr er
 an der Royal Albert Hall vorbei – niemals hätte er gedacht, dort selbst
 aufzutreten. Aber selbst dieser Wunsch ist inzwischen in Erfüllung
 gegangen, als Ticciati hier die Proms dirigierte.
 Auf dem ECHO-gekrönten Brahms-Album ist zu hören, warum der
 Maestro so erfolgreich ist: Er versteht das Musizieren als sinnlichen
 Akt, schafft es, dass die einzelnen Stimmen sich entfalten und trotz-
 dem gemeinsam an der gleichen Geschichte spinnen. Ticciati entwi-
 ckelt einen Sog, der den Zuhörer in die Musik reißt. Ein gefährliches
 Unterfangen, auch für den Dirigenten. „Manchmal kommt es mir vor,
 als würde ich nur glücklich sein, wenn ich Musik mache“, sagt er, „dann
 denke ich, dass der Rest meines Lebens irgendwie irreal ist.“ Er fügt
 hinzu: „Auf dem Podium spüre ich, dass ich lebe – und es ist eines der
 schönsten Geschenke überhaupt.“ Genau das hört man ihm auch an:
 Robin Ticciati macht Musik, um zu leben!
 nachwuchskünstler (dirigat): robin ticciati. Johannes brahms: nänie, gesang der parZen, alt-rhapsodie, schicksalslied (tudor recording)
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 Klassik-ohne-grenzen-Preis Rolando VillazónMexico!DEUTSCHE GRAMMOPHON / UNIVERSAL
 Klassik-ohne-grenzen-Preis SparkDowntown IllusionsARS PRODUKTION
 wenn Murray Perahia Musik macht, legt er die Noten
 unter das Mikroskop, und seine Finger werden zu Skal-
 pellen – ständig auf der Suche nach einer verblüffenden
 Wendung, nach einem bislang ungehörten, harmonischen Ereig-
 nis oder nach einem kleinen kontrapunktischen Wunder. Kaum
 ein anderer Pianist spielt mit so viel historischem Wissen und
 technischem Können wie er. Und bei kaum einem anderen
 Musiker ist eine neue CD ein so großes Ereignis wie bei ihm.
 Nun hat er sich Johannes Brahms vorgenommen – nach 30
 Jahren zum ersten Mal! Allein das lässt aufhorchen.
 Aber was findet Murray Perahia an diesem Kompo-
 nisten? Zunächst einmal stellt der bekennende Bach-
 Fan eine verblüffende These auf: „Bachs Musik“,
 sagte er, „spiele ich wahrscheinlich genau so gern
 wie Johannes Brahms es getan haben muss.“ Mit
 anderen Worten: Brahms ist für Murray Perahia
 ein Komponist, der seine eigene Musik aus
 einem historischen Wissen heraus geschöpft
 hat.
 Deshalb spielt der amerikanische Pianist
 auch nicht irgendeinen Brahms, sondern
 dessen „Händel-Variationen“. Sie nimmt
 er als Ausgangspunkt, um den Fächer
 dann weiter aufzuschlagen in zwei
 andere Werkphasen Brahms’. Er
 interpretiert außerdem die Rhap-
 sodien op. 79 und die späten Klavierstücke, op. 118 und 119. In
 allen Werken verzichtet Perahia auf jegliche Form, Brahms’ Werk
 aufzublasen und dort nach Sinn zu suchen, wo er nicht notiert
 ist. Er nimmt in allen Stücken allein die Noten beim Wort. Und
 das ist wohl die wahre Kunst dieses Pianisten: Nur weil er
 spielt, was er liest, weil er die Arbeit eines Interpreten nicht
 als willkürliche Neudeutung versteht, ist er in der Lage,
 wirklich Neues zu finden. Am Klavier wird er zum wahr-
 haften Interpreten, zu einem Deuter der Komponisten.
 Perahias Deutung liegt darin, dass er Brahms zwar or-
 chestral anlegt, ohne dabei aber dick aufzutragen. Er
 schafft es durch die Gleichzeitigkeit unterschiedlicher
 Anschlagstechniken, die vertikalen Kompositions-
 ebenen aufzuschlüsseln und den unterschiedlichen
 Stimmen eigene Charaktere zu geben. Perahias
 Brahms-Annäherung ist der Beweis, dass der
 Historismus in der Komposition und in der In-
 terpretation nur aus dem intelligenten Heute
 gedacht werden kann – nur dann, wenn die
 Musik als Mittel der ewig neuen Auseinan-
 dersetzung mit dem bestehenden Alten
 verstanden wird.
 instrumentalist des Jahres (klavier): murray perahia. Johannes brahms: händelvariationen (sony classical)
 bach, brahms, händel ... perahia!
 nur wer die noten als gegeben sieht, so wie murray perahia, ist in der lage, wirklich neues zu finden.
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 sinfonische einspielung des Jahres (19. Jh.)David Zinman / Tonhalle Orchester Zürich / WDR RundfunkorchesterMahler: Sinfonie Nr. 8RCA RED SEAL / SONy
 sinfonische einspielung des Jahres (inkl. 18. Jh.)Charles Mackerras / Scottish Chamber OrchestraMozart: Sinfonien 29,31,32,35 & 36LINN RECORDS / CODAEx DEUTSCHLAND
 manchmal scheint es so, dass Musikalität eine
 Frage der Gene ist. Schon die Mutter von Su-
 sanna yoko Henkel war Geigerin und wurde
 von dem legendären US-amerikanischen Vi-
 olinpädagogen Joseph Gingold ausgebildet. Als ihre Toch-
 ter zwei Jahre alt war und neugierig auf das Instrument
 wurde, bekam auch Susanna ihre ersten Geigenstunden.
 Es stellte sich schnell heraus, dass sie begabt war. Mit nur
 12 Jahren wurde sie als Jungstudentin an der Musikhoch-
 schule in Freiburg beim großen Rainer Kussmaul aufge-
 nommen, später wechselte sie zur Weiterentwicklung
 ihrer Fähigkeiten nach München.
 Inzwischen zählt Susanna yoko Henkel zur jungen, erfolg-
 reichen Geigengeneration, der es nicht allein um Konzerte
 geht, sondern darum, Musik in all ihren Facetten zu be-
 leuchten. Neben einer spannenden Repertoire-Suche, die
 sie von Bach über Prokofjew zu Strauss, Isang yun bis zu
 Eisler und Kodály führte, kümmert sich yoko Henkel auch
 um die Präsentation der klassischen Musik. 2006 hat sie
 ihr eigenes Kammermusikfestival in Zagreb gegründet,
 das inzwischen zu einem der wichtigsten Kulturereignisse
 in Kroatien gehört.
 Auf ihrer ECHO-gekrönten CD hat sie sich nun ein Meister-
 werk der Geigenliteratur vorgenommen: Tschaikowskys
 großes Violinkonzert, das sie gemeinsam mit den Duis-
 burger Philharmonikern unter Jonathan Darlington mit
 dynamischer Lust, transparenter Klarheit und emotio-
 naler Hingabe interpretiert. Ein Beweis, dass Susanna
 yoko Henkel längst ganz oben angekommen ist. Doch für
 die Musiker der neuen Generation ist die Klassik keine
 Welt des Egoismus, sie versuchen auf allen Ebenen zu
 wirken und die Bedeutung der Musik innerhalb einer Ge-
 sellschaft unter Beweis zu stellen. Kein Wunder also, dass
 yoko Henkel auch als Professorin an der Hochschule für
 Musik in Köln versucht, ihre Geigen-Gene an junge Schüler
 weiterzugeben.
 konZerteinspielung des Jahres (19. Jh.): susanna yoko henkel / duisburger philharmoniker / Jonathan darlington. tschaikowsky: konZert Für violine und orchester (acousence classics)
 die sache mit den geigen-genen
 susanna yoko henkel ist nicht nur eine virtuose geigerin, sondern auch eine botschafterin für ihre musik – das liegt in ihrer familie.
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 Konzerteinspielung des Jahres (inkl. 18. Jh.) / fagottSergio Azzolini / L’aura Soave CremonaVivaldi: Concerti per fagotto 1NAIVE / INDIGO
 sinfonische einspielung des Jahres (20./21. Jh.)Pierre Boulez / Wiener PhilharmonikerSzymanowski: Song of the NightDEUTSCHE GRAMMOPHON / UNIVERSAL
 Der Freigeist
 nach dem stimmbruch brach eine welt für beJun mehta zusammen. inzwischen gehört er zu den besten Countertenören überhaupt.
 es war wie ein Tod“, sagt Bejun Mehta,
 wenn er sich an seine Pubertät erin-
 nert. An jene Zeit, als seine Stimme
 verrückt spielte, als der Sopran brach
 und sich zum Bariton verwandelte. Damals
 stürzte eine Welt zusammen, in der sich der
 Junge wohl gefühlt hatte. Leonard Bernstein
 hatte ihn wegen seines Talents entdeckt und
 gefördert, er trat mit großen Orchestern auf,
 hat CDs eingespielt – aber über Nacht war all
 das verschwunden. „Das ganze war so schmerz-
 haft, dass ich mich damit gar nicht beschäftigen
 konnte“, erklärte Mehta dem österreichischen
 „Standard“. Kopfüber habe er sich in das Cellospiel
 geworfen und aufgehört zu singen. Eine Zwangs-
 pause, die dem Mann gut getan hat. Bejun Mehta
 studierte deutsche Literatur in yale, schrieb seine
 Abschlussarbeit über Heinrich Heine. Aber die Musik
 ließ ihn nicht los. Er begann zu dirigieren, arbeitete
 als Aufnahmeleiter und beschäftigte sich wieder mit
 seiner Stimme. Inspiriert von seiner Gesangslehrerin
 arbeitete er an der Manhattan School of Music an
 seinem Countertenor, weil er mit dem Bariton, in den
 sein Kinderorgan umgeschlagen war, nichts anfangen
 konnte.
 Bejun Mehta hatte als Kind alles, wovon Klassik-Stars
 träumen. Vielleicht hat ihn das gelassen gemacht. Schall-
 plattenverträge waren nicht sein primäres Ziel. Er wollte
 auf der Bühne stehen und um der Musik willen musizieren.
 Als er irgendwann einmal einen Vertrag angeboten bekam, löste
 sich die Sache schnell auf. Mehta hatte keine Lust, das zu tun,
 was ihm vorgeschrieben wurde – er wollte
 das singen, was er für richtig und wichtig
 hielt. Irgendwann kam das Label „harmonia
 mundi“ auf ihn zu, sein Freund und Mentor,
 der Dirigent René Jacobs, schwärmte über den
 Abenteuermut der Firma, und Mehta sagte zu.
 „Bis heute gibt es keinen Vertrag, wir regeln
 alles per Handschlag“, sagt er. Eine Freiheit,
 von der sowohl das Label als auch sein Künstler
 profitieren.
 Mehtas Stimme zeichnet sich durch Klarheit aus,
 besonders aber durch dramatisches Gespür. Auf
 der Bühne hat er eine ungemeine Präsenz, auf CDs
 hört man seinem Counter an, dass sich der Sänger
 mit den Partituren auseinandersetzt. Man versteht
 in seinen Zwischentönen, dass er jede Oper auch
 als literarische Vorlage begreift, dass er analysiert,
 hinterfragt, nach dem doppelten Boden sucht. All das
 klingt aber nie überintellektualisiert, sondern dient
 stets dem Geist der Musik. Auf seinem ECHO-gekrönten
 Album stellt Mehta unter dem Titel „Ombra Cara“ Arien
 von Georg Friedrich Händel vor. Mit dabei das Freiburger
 Barockensemble unter René Jacobs. Ein kongeniales
 Duo. Der Dirigent schwärmt gern über die Stimme
 des Countertenors. Mehta verkörpere das barocke
 Ideal der Stimme als Pyramide: „Der breite Sockel
 steht für eine voluminöse Grundierung in der Tiefe,
 die schmale Spitze für die Fähigkeit, höchste Töne bei
 aller Kraft auch leise singen zu können.“
 operneinspielung des Jahres (arien): beJun mehta. händel: „ombra cara“ (harmonia mundi)
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 Konzerteinspielung des Jahres (19. Jh.) / CelloSol GabettaElgar: Cello ConcertoRCA RED SEAL / SONy
 Konzerteinspielung des Jahres (19. Jh.) / orgelStefan Bleicher / Douglas Boyd / Musikkollegium WinterthurRheinberger: Sämtliche OrgelkonzerteMDG
 musik lässt sich durchaus als Echo
 der Zeit verstehen. Sie wird
 gemacht und verklingt – aber sie
 hinterlässt immer Spuren. Wa-
 rum ist ein Musikstück überhaupt entstan-
 den? Wie wirkte es auf seine Gegenwart? Und
 was von dieser Stimmung bleibt für spätere
 Generationen gültig? Wie aktuell ist es, wenn
 wir ein Werk Jahrhunderte nach seiner Urauf-
 führung erneut interpretieren und hören?
 Der Titel zu Lisa Batiashvilis Album lautet:
 „Echoes Of Time“ – eine CD mit Werken von
 Arvo Pärt, Sergej Rachmaninov, Gia Kantsche-
 li und Dimitri Schostakowitsch, Komponisten,
 die in ihrer Zeit genau wussten, was sie taten,
 die aus einer Diktatur oder einer restriktiven
 Gesellschaft heraus Musik machten, die ihre
 Noten setzten, als ihre Zeit auf der Kippe
 stand. Künstler, deren Echo wir noch heute
 vernehmen.
 Es ist kaum verwunderlich, dass Lisa Ba-
 tiashvili sich auf ihrer fünften CD nun den
 Komponisten ihrer alten Heimat zuwendet.
 Sie wurde als Tochter eines Geigers und einer
 Pianistin in Tiflis im heutigen Georgien gebo-
 ren. Die Musik war für sie eine Welt, in die sie
 flüchten konnte, wenn die Politik mal wieder
 übermächtig wurde. 1991, nach der Auflö-
 sung der Sowjetunion, drohte Georgien ein
 Bürgerkrieg, und die Musik bot keine sichere
 Flucht mehr. Die Familie Batiashvili floh nach
 Deutschland.
 Im Zuge ihrer CD-Veröffentlichung ist Lisa
 Batiashvili zurück an ihre alte Musikschule in
 Tiflis gereist – um zu helfen.
 Lisa Batiashvili, für Ihre neue CD haben Sie
 sich für Ihre alte Musikschule in Tiflis einge-
 setzt – warum war Ihnen das so wichtig?
 Diese Schule war für mich das Zentrum mei-
 ner Kindheit. Ich bin hier ein- und ausgegan-
 gen. Und ich wusste: Das ist eine Welt, in der
 ich mich wohl fühle. Gerade in schwierigen
 Zeiten ist ein Ort für Musik auch ein Ort, an
 dem man zur Besinnung, zum Nachdenken
 kommt – an dem man ganz bei sich ist.
 In dem Film, den Sie in Tiflis gedreht haben,
 sieht Ihre alte Schule sehr abgewrackt aus ...
 Ja, es fehlt an allem. Die Klaviere sind kaputt –
 sie können kaum noch gestimmt werden,
 es fehlt an Instrumenten. Und die sanitären
 Anlagen sind jenseits des Vorstellbaren.
 Trotzdem scheinen die Schüler, die Sie ge-
 troffen haben, glücklich zu sein.
 Ja, das ist wirklich beeindruckend zu sehen.
 Ich glaube, den Kindern geht es so ähnlich,
 wie mir damals. Solange sie Musik machen
 können, sind sie glücklich. Dann wird die Welt
 um sie herum für einen Augenblick egal.
 Stimmt es, dass die musikalische Ausbildung
 in Tiflis sehr streng ist?
 Für deutsche Verhältnisse ist sie sicherlich
 streng. Aber ich muss auch sagen: Ich
 habe viel gelernt. Wenn man gefordert
 wird, ist das gut – denn dann denkt
 man irgendwann nur noch über die
 Musik nach. Den Lehrern in meiner
 Schule geht es um die Musik. Und
 sie glauben daran, dass es wichtig
 ist, Technik, Verständnis und Vir-
 tuosität zu lernen, um überhaupt
 an dieser wunderbaren Welt der
 Töne teilhaben zu können. Es
 gibt einen großen Unterschied zu
 Deutschland: Für viele Kinder in
 Tiflis ist die Musik eine existen-
 zielle Kunst. Die Musik ist eine Hoff-
 nung, das Land verlassen zu können,
 andere Länder kennen zu lernen.
 Abgesehen davon, dass das Spie-
 len allein bereits eine Flucht ist.
 Wenn Sie zurückkehren, sind Sie
 dann eine Art Vorbild?
 Ich denke schon. Die Kinder, aber
 auch meine alten Lehrer verfol-
 gen meine Karriere. Und, ja,
 sie sind stolz auf mich.
 Ich dagegen sehe
 auch, dass es eine
 Katastrophe wäre,
 wenn alle guten Mu-
 siker aus Tiflis in die
 Welt ziehen würden. Denn das ist schon jetzt
 ein Problem: Lehrer verdienen in Deutschland
 oder Frankreich wesentlich mehr Geld. Das
 führt dazu, dass sie unser Land verlassen. Das
 ist ein Grund, warum ich unbedingt zurück-
 kehren will, warum ich mich engagiere – denn
 ich weiß aus meinem eigenen Leben, wie
 wichtig die Musik in einer Situation des Um-
 bruches ist.
 instrumentalistin des Jahres (violine): lisa batiashvili. „echoes oF time“ (deutsche grammophon / universal)
 tiFlis mon amourdie geigerin lisa batiashvili gehört nicht nur zu den besten musikern unserer zeit. sie engagiert sich auch für ihre alte musikschule in tiflis.

Page 30
                        

ECHO KLASSIK MAGAZIN
 Konzerteinspielung des Jahres (20./21. Jh.) / violineHilary HahnHigdon & Tchaikovsky: Violin ConcertosDEUTSCHE GRAMMOPHON / UNIVERSAL
 Konzerteinspielung des Jahres (19. Jh.) / violineSusanna Yoko Henkel / Duisburger Philharmoniker / Jonathan DarlingtonTschaikowsky: Konzert für Violine und OrchesterACOUSENCE
 nein, David Orlowsky will nichts davon hören,
 „nein und nochmals nein“, sagt er, „alles
 Quatsch“, Musik sei nichts, dem man mit
 Worten beikommen könne. Das sei alles un-
 nütze Liebesmüh. Schließlich sei die Musik ja auch kein
 Ersatz für Worte. Eine Klarinette spricht nicht, sagt er, sie
 hört sich nicht an wie ein Wort, wie ein Satz, wie ein defi-
 nierbares Gefühl. Die Klarinette macht Musik. Basta. Und
 diese Musik ist für David Orlowsky mit nichts vergleichbar.
 Durch nichts beschreibbar. Sie ist sein Mittel des Aus-
 drucks. Und durch nichts zu ersetzen.
 Umso spannender war sein Plan, eine CD gemeinsam mit
 einem der erfolgreichsten deutschen Vokalensembles
 aufzunehmen – mit „Singer Pur“. Eine CD, in deren Mit-
 telpunkt drei der Klagelieder des Jeremiah von Giovanni
 Pierluigi da Palestrina stehen. Eine Aufnahme auf der
 Stimmen und Worte auf David Orlowskys Klarinette
 treffen. Und der Klarinettist bleibt sich bei diesem Un-
 terfangen treu. Während die Sänger das Wort im Munde
 tragen, sorgt David Orlowsky für die Musik als Musik – er
 behauptet sie als eigene Art der Poesie. Und es passiert
 etwas Sonderbares: Klangfarben, das Ein- und Ausblen-
 den der einzelnen Stimmen und die unterschiedlichen
 Spannungsbögen lösen sich vom Wort in einen Dialog des
 Klanges. Selbst dann, wenn Worte gesungen werden. Der
 Dialog spitzt sich weiter zu, wenn die von Matan Porat
 arrangierten Vokalwerke von Carlo Gesualdo dazukommen
 und der Gegenwartsmusiker Porat dem „Tota pulchra
 es“, einem Gesang auf die Liebe, das „Lux aeterna“ für
 Vokalensemble und Klarinette hinzufügt. Letzteres ist die
 obligatorische Totenmesse, die nach der römisch-katho-
 lischen Tradition dem Liebesgesang folgt. Dann bewegt
 sich die Musik plötzlich zwischen Eros und Thanatos –
 aber so würde David Orlowsky das wohl nie sagen.
 Er ist ein Musiker, der in allen Genres der Musik auf der Su-
 che nach Ausdruck ist, der seine Klarinette als Mittel zur
 Kommunikation benutzt. Aber, und das wird in der span-
 nenden Paarung mit „Singer Pur“ deutlich, der nicht daran
 denkt, mit der Klarinette die Sprache nachzuahmen. Dazu
 ist sie für ihn der menschlichen Zunge viel zu überlegen.
 klassik-ohne-grenZen: david orlowsky / singer pur. „Jeremiah“ (sony classical)
 david orlowsky weigert sich, die musik als sprache zu verstehen. er beweist, dass seine Klarinette viel mehr ausdrücken kann als worte.
 in eigener Zunge
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 operneinspielung des Jahres (20./21. Jh.)Stefan Blunier / Beethoven Orchester Bonn / Chor des Theaters BonnEugen d’Albert: Der GolemMDG
 operneinspielung des Jahres (17./18. Jh.)Fabio Biondi / Europa GalanteVivaldi: Ercole sul TermondonteVIRGIN CLASSICS / EMI
 thomas Hampson ist mehr
 als ein Sänger. Er ist For-
 scher. Einer, für den die Mu-
 sik mehr als Noten bedeutet.
 Für ihn ist sie immer auch Geschichte – und
 eine Form, Geschichten zu erzählen. Der Ba-
 riton liest alles über die Komponisten, deren
 Opern und Lieder er singt. Er ist ein homme de
 lettre. Seine wahre Kunst besteht nicht darin,
 schön zu singen, sondern das, was er weiß, in
 seine Stimme zu legen. Sein weicher, er-
 zählerischer Bariton ist prädestiniert
 für Nuancen, für feine Zwischentöne,
 für die Doppelbödigkeit der Musik.
 Und die scheint Thomas Hampson
 besonders zu interessieren.
 Gefunden hat er sie – einmal mehr – bei
 Gustav Mahler, diesem apokalyp-
 tischen Tänzer der vorletzten Jahrhun-
 dertwende, diesem sinfonischen Revo-
 lutionär, dieser kraftstrotzenden und
 gleichzeitig zerbrechlichen Figur der
 Musikgeschichte. Seine musikalischen
 Lieblingsthemen haben Mahler nie
 losgelassen: der Tod, die Liebe und das
 aus den Fugen geratene Zeitalter – der
 Mensch als Kreatur. Er hat die Lieder
 aus seinen Zyklen auch als Motive
 für seine Sinfonien benutzt und
 sinfonische Größe in die Welt der
 Lieder gebracht. So war es auch in
 „Des Knaben Wunderhorn“, dieser
 Sammlung von Volksliedtexten,
 die Clemens Brentano und Achim
 von Arnim zusammengetragen
 und bearbeitet haben. Ein Reigen
 aus Liebes-, Soldaten-, Wander-
 und Kinderliedern.
 Gustav Mahler hat sich diese
 Gedichte immer wieder vorge-
 nommen und sich neben den be-
 kannten 12 Liedern, die als „Wun-
 derhorn-Lieder“ bekannt sind,
 auch mit neun weiteren Gedichten
 als Vorlage für Klavierstücke aus-
 einandergesetzt. Und natürlich
 hat er sich dabei nicht auf die reine
 Illustration der Worte beschränkt,
 sondern die Texte mit seiner typischen Tonsprache an Abgründe
 gestellt. Wenn es bei Mahler fröhlich zugeht, klingt immer auch
 der Tod mit, wenn es traurig wird, immer auch die Hoffnung auf
 Erlösung. Die „Wunderhorn-Lieder“ sind ein Bilderbogen des
 schizophrenen menschlichen Seins. Und genau das scheint
 Thomas Hampson zu interessieren.
 Er hat sich die Wiener Virtuosen als Begleitorchester ausge-
 sucht, ehemalige Mitglieder der Wiener Philharmoniker,
 die selbst mit einer 40-Mann starken Besetzung
 ohne Dirigenten auskommen, weil sie sich einig
 über ihre ästhetische Richtung sind. Gemein-
 sam mit dem Bariton spüren sie in den
 „Wunderhorn-Liedern“ die Ironie und
 die Melancholie auf, suchen nach Klän-
 gen, durch die Brentanos literarische
 Vorlage eine andere Dimension und
 Tiefe bekommt. Es verwundert kaum,
 dass sie ausgerechnet in der Wiener
 Leichtigkeit fündig werden, in den
 Rhythmen, die sie mit Lachen als
 Totentänze aufspielen, deren
 Frohlockungen so eruptiv und
 gewaltig sind, dass sie jeden Rah-
 men sprengen. Und doch: Hamp-
 sons geschliffene Stimme und
 der wunderbare Geigenton des
 Ensembles bewahren die Aufnah-
 me vor einem Kippen zum Chaos,
 sie tänzeln gemeinsam am Rand der
 Apokalypse.
 Man hört, dass diese Aufnahme auf
 ausdrücklichen Wunsch von Thomas
 Hampson erschienen ist, dass sie eine
 Herzenssache ist, dass Hampson sich be-
 lesen und mit großem musikhistorischen
 Wissen auf Mahlers Tonverdichtung
 stürzt. Tatsächlich findet der Amerikaner
 mit Wahlheimat Wien neue Facetten,
 neue Klangwelten, neue Nuancen in
 einem Werk, das eigentlich ausgedeutet
 schien. Darin liegt die große Kunst die-
 ses Ausnahmesängers, egal, ob auf der
 Opernbühne oder auf einem Liedera-
 bend: Wenn Thomas Hampson singt,
 sagt er mehr als viele Worte.
 sänger des Jahres: thomas hampson. gustav mahler: „des knaben wunderhorn“ (deutsche grammophon / universal)
 hommedelettreKaum ein anderer sänger lässt so viel wissen in seiner stimme mitklingen wie Thomas hampson. gustav mahler ist dafür besonders gut geeignet.
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 operneinspielung des Jahres (opernarien & duette)René Pape / Staatskapelle BerlinWagnerDEUTSCHE GRAMMOPHON / UNIVERSAL
 operneinspielung des Jahres (opernarien & duette)Bejun MehtaHändel: Ombra CaraHARMONIA MUNDI
 von treue und grosser kunst
 12
 3
 das label mdg ist ein freund seiner Künstler – und das macht seinen erfolg aus. gleich sieben Auszeichnungen zeigen, dass musik noch immer ein Abenteuer ist.
 der Klassik-Markt scheint sich immer weiter auf weni-
 ge Namen und deren bestmögliche öffentliche Insze-
 nierung zuzuspitzen. Dabei drohen wir den eigent-
 lichen Reiz der Musik aus dem Auge zu verlieren: das
 Abenteuer, die kontinuierliche Arbeit, die langfristige Förderung
 von Künstlern und ihren musikalischen Ideen und Inspirationen.
 Es gehört inzwischen viel Mut dazu, gemeinsam mit einem Mu-
 siker auch mal einen Flopp zu landen, ihn in seinen Vorstellungen
 zu begleiten – auch wenn dabei Risiken eingegangen werden.
 Diese Aufgabe übernehmen zunehmend die unabhängigen La-
 bels. Sie sind das Fundament der Klassik geworden. Der Boden,
 auf dem die Mode-Klassik all zu gern tanzt. In ihren Aufnahmen,
 die nicht allein für den Markt, sondern aus Begeisterung für die
 Klassik entstanden sind, öffnen sie so manches vom Hochglanz-
 Glitter verstopfte Ohr. Die Firma MDG gehört zu jenen Labels,
 die ihre Künstler kontinuierlich fördern und wird dafür in diesem
 Jahr mit gleich sieben ECHO Klassik-Auszeichnungen geehrt.
 Jede einzelne ist eine Reise in die Abgründe der Musik.
 Was Labels wie MDG so wertvoll macht, ist, dass Musiker hier
 eine Heimat finden, deren Wege verschlungen sind. Frank
 bung arten ist einer dieser Musiker: In den 60er Jahren lernte
 er Gitarre, weil er vom Rock begeistert war, ließ sich dann aber
 von seinem Lehrer Carlos Baez überzeugen, das Studium der
 klassischen Gitarre in Köln aufzunehmen. Auch weiterhin flirtete
 er mit dem Jazz, lernte zusätzlich Saxophon und arrangierte
 eigene Stücke. Doch die Klassik hat ihn nicht mehr losgelassen:
 Seine Bach-Einspielungen wurden zu Standardwerken, und auf
 seiner neuen CD widmet sich Bungarten nun dem Gitarrenwerk
 von Heitor Villa-Lobos. Er hat sich dabei nicht auf die „Schlager“
 des argentinischen Komponisten fokussiert, sondern dessen
 ganze Arbeit durchdrungen. Bungarten hat all seine Gitarren-
 stücke aufgenommen und dabei das südamerikanische Tempe-
 rament von unterschiedlichen Seiten beleuchtet. Wahrscheinlich
 ist eine derart intensive, hautnahe Auseinandersetzung nur
 möglich, wenn man künstlerische Freiräume bekommt, um das
 Unmögliche möglich zu machen.
 Auch christian Zacharias ist MDG schon lange verbun-
 den, hat zahlreiche Preise für das Label eingespielt und wird
 in diesem Jahr für seine Interpretation von Mozarts Klavier-
 konzerten mit dem Orchestre de Chambre de Lausanne ausge-
 zeichnet. Es ist schwer geworden, einen Mozart-Interpreten zu
 finden, der den alten Aufnahmen – etwa eines Friedrich Gulda –
 gerecht wird. Christian Zacharias hat einen ganz eigenen Stil
 entwickelt, sein Mozart ist durchstrahlend, transparent, ge-
 schmeidig, und ohne aufgesetzte Pose. Er ist einer der wenigen
 Virtuosen, die dem Meister gewachsen sind. Umso spannender
 ist es, dass auch seine aktuelle Aufnahme wieder in Sourround
 erscheint, so dass Zacharias’ Mozart-Stimmungen plastisch
 transparent erscheinen.
 Es ist bezeichnend, dass die Kategorie „Operneinspielungen
 des 19. Jahrhunderts“ in diesem Jahr gar nicht vergeben wird.
 Wenn man in die goldene Ära der klassischen Musik zurück
 schaut, war es lange die Domäne der so genannten Major Labels,
 sich um diese kostspieligen Produktionen zu kümmern. Doch
 derzeit scheinen sie einfach nicht lukrativ genug zu sein. Um
 so bemerkenswerter ist es, dass MDG nicht nur auf die Oper,
 sondern auch noch auf weitgehend unentdeckte Werke setzt,
 um sie in erstklassiger Klanqualität auf den Markt zu bringen.
 Der Preis für die Operneinspielung des 20. Jahrhunderts geht an
 die Wiederentdeckung von Eugen d’Alberts „Der Golem“ unter
 steFan blunier mit dem Beethoven Orchester Bonn. Das
 Werk handelt vom Prager Ghetto im 16. Jahrhundert. Es ist eine
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 Chorwerk-einspielung des Jahres (18./19. Jh.)Christoph Spering / Das Neue Orchester / Chorus Musicus KölnMendelssohn Bartholdy: EliasMDG
 Chorwerk-einspielung des Jahres (16./17. Jh.)Christina Pluhar / L’ArpeggiataMonteverdi: Vespro della Beate VirgineVIRGIN CLASSICS / EMI
 kinder-klassik„Komm wir fahren nach Amerika“ zeichnet die reise dvoraks in die neue welt nach.
 wer morgen noch Klassik machen will,
 sollte sich schon heute um den Klassik-
 Nachwuchs kümmern. Leider setzen Kin-
 der- und Jugend-CDs oft auf Unterhaltung, die selbst
 das Niveau der Jugendlichen unterschreitet. Nicht so
 auf dem Album „Komm wir fahren nach Amerika“
 Ausgangspunkt ist die Reise Antonin Dvoraks in die
 USA: „Ich soll für zwei Jahre nach Amerika fahren!“,
 schrieb er damals. „Es wird mir die Stelle des Direktors
 am Konservatorium und die Leitung von 10 Konzerten
 mit meinen eigenen Kompositionen angeboten! Soll
 ich annehmen?“
 Dvorak nahm an – und in den USA schrieb er die
 „Sinfonie aus der Neuen Welt“. Die steht nun im Mit-
 telpunkt der CD. Neben der Gesamteinspielung unter
 Thomas Honickel und dem Beethoven Orchester Bonn
 erzählt Antonín „Robin“ die Geschichte und erklärt
 alle Instrumente des Orchesters. Die Musikgeschichte
 wird anhand einer spannenden Erzählung aufge-
 fächert. Außerdem bietet das Booklet einen Einblick in
 die Noten, stellt die Musiker und ihre Instrumente vor.
 klassik Für kinder: „komm wir Fahren nach amerika“, thomas honickel (mdg)45
 6 7
 von 21 Opern d’Alberts („Tiefland“), die durch ihre eruptive,
 dramatisch-gespenstische und poetische Tonsprache einen
 ungeheuren Farbkosmos eröffnet, der sich in diesem Fall auf
 SACD in Mehrkanalqualität entfaltet.
 Nicht minder selten sind Chorwerkeinspielungen geworden. In
 diesem Repertoire legt MDG eine opulente Aufnahme von Felix
 Mendelssohn Bartholdys „Elias“ vor, die unter christoph
 spering, „Das Neue Orchester“ und dem „Chorus Musicus
 Köln“ eine ungeheure Klangwucht entfaltet.
 Um ein vermeintliches Rand-Repertoire handelt es sich auch bei
 den beiden weiteren ECHO-Aufnahmen von MDG. In ihnen wird
 ein Schwerpunkt des Labels gepflegt: die Orgelmusik.
 Der niederländische Organist ben van oosten lehrt am
 Konservatorium von Rotterdam und widmet sich besonders der
 sinfonischen Orgelmusik. Ein Schwerpunkt seiner Forschung
 und seiner Interpretationsarbeit in den letzten Jahren war der
 Komponist Marcel Dupré, der als Übervater der Orgel gilt, und zu
 dessen Schülern Olivier Messiaen und Marie-Claire Alain gehö-
 ren. Van Oosten hat das Gesamtwerk dieses Tausendsassas auf
 12 CDs herausgebracht. Zu hören ist, wie der Herausgeber von
 Orgelwerken Bachs, Mozarts und Händels die Tradition seines
 Instruments ins 20. Jahrhundert führte.
 Und auch der Nikolaus Harnoncourt-Schüler steFan blei-
 cher wird für eine Orgel-CD bei MDG ausgezeichnet: Gemein-
 sam mit dem Musikkollegium Winterthur hat er die Orgelkon-
 zerte von Rheinberger aufgenommen, die im Zuge der neuen
 Mode für die romantische Orgel wiederentdeckt werden und
 gleichzeitig die ganze Bandbreite des Organisten abdecken:
 vom Trio bis zu Fughetten.
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 Kammermusik-einspielung des Jahres (17./18. Jh.)Hille Perl / Dorothee Mields / Lee SantanaLoves AlchymieDHM / SONy
 Chorwerk-einspielung des Jahres (20./21. Jh.)Marcus Creed / SWR Vokalensemble StuttgartVilla-Lobos: ChorwerkeHÄNSSLER CLASSIC
 menschliche urgeFühlehille perl gräbt mal wieder in der vergangenheit und findet musik für unsere gegenwart.
 hille Perl ist unermüdlich. Sie hat der Gambe in Deutschland zu
 Ruhm verholfen. Sie hat das Elisabethanische Zeitalter in un-
 sere Gegenwart geholt. Und sie hat mit ihrem historisch infor-
 mierten Musizieren einen Freundeskreis aus gleich gesinnten Musikern
 und ein großes Publikum begeistert. Wahrscheinlich liegt ein Teil ihres
 Erfolges darin, dass unsere Zeit den früheren Zeiten sehr ähnlich ist:
 der Zeit Shakespeares, der Zeit Elisabeths, der Zeit einer Welt, in der
 das Unerklärliche Alltag war, in der die Menschen zu denken begannen,
 aber nicht so weit gingen, dass sie die letzten mystischen Geheimnisse
 der Schöpfung lüften wollten.
 Hille Perl trifft mit ihrer
 Musik einen Nerv, der auch
 heute noch offen liegt.
 Sie bedient überbordende
 Emotionen, öffnet Türen zur
 Besinnung und zur Einkehr.
 Und sie frönt gleichzeitig
 der Besinnungslosigkeit der
 Musik. Immer wieder findet
 sie Stücke, die menschliche
 Urgefühle, den Hass, die Lie-
 be, die Freude thematisieren.
 Zuweilen klingen ihre Inter-
 pretationen wie aufgekratzt,
 dann wieder wie in Trance.
 Perl schafft es stets aufs
 Neue, in ihren Alben einen
 Rausch aus großen Gefühlen
 von ausgelassener Lebenslust und -freude zu inszenieren.
 Für ihr neues Album hat sich die Gambistin nun Werke aus der Post-
 Elisabethanischen Ära vorgenommen. Gemeinsam mit der Sopranistin
 Dorothee Mields und dem Lautenisten Lee Santana bringt sie einen
 Kosmos zum Klingen, in dem die Ausläufer des poetischen Elisabetha-
 nischen Zeitalters zu hören sind und sich noch einmal zuspitzen. Im
 Zentrum steht das Thema Liebe. Unter dem Titel „Loves Alchymie“
 steht mal wieder John Dowland im Mittelpunkt, der über 100 Kompo-
 sitionen für Laute geschrieben hat und England verließ, nachdem ihm
 vorgeworfen wurde, ein Attentat auf die Königin geplant zu haben.
 Außerdem stellt Perl seine Zeitgenossen John Donne und William
 Corkine vor. Musiker, die aus der Vergangenheit den Geist unserer
 Gegenwart vorgeahnt zu haben scheinen.
 kammermusik-einspielung (17. / 18. Jh.): hille perl / dorothee mields / lee santana. „loves alchymie (dhm / sony)
 klassik im dialogKann man „Pulp fiction“ so ernsthaft spielen wie fauré? natürlich. das Quatuor ebène tritt den beweis an.
 was bedeutet es eigentlich, wenn geschrieben wird,
 dass Dialoge in der Musik entstehen? Die Arbeit
 des Quatuor Ebène könnte eine Antwort auf die-
 se Frage geben. Das Quartett bringt Musik aus unterschied-
 lichen Epochen und Stilen miteinander in Schwingungen:
 Beethoven und Fauré treffen auf „Pulp Fiction“ und Jazz.
 Unvereinbare Welten werden von Pierre Colombet (Violine),
 Gabriel Le Magadure (Violine), Mathieu Herzog (Viola) und
 Raphael Merlin (Cello) miteinander verschmolzen. Dabei ist
 das Quatuor Ebène keine Crossover-Combo, sondern ein zu-
 tiefst ernsthaftes Ensemble, das Musik nicht in populär und
 ernst, in neu und alt einteilt, sondern nur in gut und schlecht.
 Gute Musik wird gespielt – schlechte nicht.
 Das Quartett findet in jedem Stil Inspirationen für einen
 anderen. Wer eine Beethoven-Einspielung der vier Musiker
 gehört hat, weiß, was gemeint ist: So leicht und beschwingt
 klingt der Titan selten. Und wer auf der CD „Fiction“ den Track
 „Misirlou“ aus „Pulp Fiction“ hört oder „Somewhere over the
 Rainbow“, erkennt unschwer, dass die Musiker den guten Pop
 ebenso ernst nehmen wie die so genannte „echte“ Klassik.
 Wenn man die Aufnahmen dieses Ensembles hört, versteht
 man, dass „Musik in Dialog zu bringen“ nichts anderes bedeu-
 tet, als den Beweis anzutreten, dass die Klassik perfekt mit
 dem Jazz und dem Pop schwingen kann.
 kammermusik-einspielung (20. / 21. Jh.): Quatuor ebène. „Fiction“ (virgin classics / emi)
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 Kammermusik-einspielung des Jahres (19. Jh.)Viktoria Mullova / Kristian BezuidenhoutBeethoven: Violinsonaten 3, 9ONyx / CODAEx DEUTSCHLAND
 Kammermusik-einspielung des Jahres (19. Jh.)Artemis QuartettBeethoven: Streichquartette 130,133VIRGIN CLASSICS / EMI
 Zeitmaschine der
 emotion
 wenn Eckart Runge über Beethoven spricht,
 hört sich das an, als würde er über einen
 Freund reden, um den er sich sorgt: Er ver-
 sucht zu verstehen, ist emotional und am
 Menschen interessiert. In diesen Momenten sagt der Cellist
 des Artemis Quartetts Sätze wie diesen: „Das Quartettspiel
 ist nichts für Hornbrillenträger und hohe Schläfen. Es geht
 einzig und allein darum, die Emotionalität, die ein Komponist
 in anderen Zeiten zum Ausdruck gebracht hat, in unsere Zeit
 zu übersetzen.“ Man könnte es auch so sagen: Wenn Eckart
 Runge am Cello, Natalia Prishepenko und Gregor Sigl an der
 Geige und Friedemann Weigle an der Viola als Artemis Quar-
 tett auftreten, betrachten sie die Komponisten als Zeitge-
 nossen.
 Ein Jahr lang hat sich für die vier Musiker alles um Ludwig van
 Beethoven gedreht. Sie haben seine gesamten Quartette
 aufgeführt und eingespielt. Und wieder findet Runge große
 Worte: „Normalerweise spielt man im Jahr ein oder zwei
 Stücke von Beethoven – dass wir nun alle gespielt haben, war
 ein großes Glück. Ein Glück, das uns jeden Tag bewusst war.
 Ein Glück, in ein Universum aus Noten einzutauchen, das eine
 vollkommene Schöpfung ist, eine Welt, in der keine mensch-
 liche Regung fehlt.“
 Das Artemis Quartett hat – wenn das Wort nicht so abgedro-
 schen wäre – Beethoven ein Jahr lang verkörpert. Denn was
 der Cellist in Worten erklärt, lässt nur erahnen, was die Mu-
 siker im Klang über Beethoven zu sagen haben: Sie leuchten
 jede Ecke seines Werkes aus, begleiten ihn durch radikale,
 emotionale Gefühlsausbrüche, bringen Gedanken, Ideen,
 Zweifel und Freude zum Klingen. Sie stellen den Meister als
 Menschen in unsere Zeit.
 „Irgendwann hat man das Gefühl, durch die Noten einen Ein-
 blick in das intime Tagebuch Beethovens zu bekommen“, sagt
 Runge. „Und plötzlich merkt man, dass der Titan der Neunten
 Sinfonie auch nur ein zerbrechlicher Musiker war, der seine
 Verletzlichkeit und seine Selbstzweifel keinem Orchester,
 aber der kleinen Formation des Streichquartetts anvertraut
 hat.“
 Beim Artemis Quartett ist diese Intimität gut aufgehoben.
 Es bringt Beethoven als jemanden zum Klingen, den wir ken-
 nen – als einen von uns. Als Menschen, in dessen Kopf und
 Herz wir bislang ungehörte Einblicke bekommen. Und jeder
 Ton ist getragen von der Liebe und der Begeisterung für die-
 ses Komponistenleben.
 kammermusik-einspielung (19. Jh.): artemis Quartett. beethoven: streichQuartette 130, 133 (virgin / emi)
 wenn das artemis Quartett beethoven spielt, hört sich das an wie die privaten tagebucheinträge des Komponisten.
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 Kammermusik-einspielung des Jahres (20./21. Jh.) / streicherQuatuor Ebène FictionVIRGIN CLASSICS / EMI
 „Kammermusik-einspielung des Jahres (20./21. Jh.) / gem. KammerensemblemusikFabrik SprechgesängeWERGO / SCHOTT
 dieser Mann ist ein Ästhet. Und ein Pedant.
 Einer, der genau hinschaut und hinhört. Auf
 seiner Internetseite sind seine Hände zu
 sehen. Mit ihnen gräbt Alexandre Tharaud
 im Steinbruch der Musik, sucht nach Tönen, um sie zu
 polieren und zum Strahlen zu bringen.
 Die Welt der Musik ist für Tharaud ein Bergwerk, in dem
 er nach Juwelen schürft. Dabei ist es ihm weitgehend egal,
 in welcher historischen Erdschicht sich die spannendsten
 und schillerndsten Töne verbergen: In den Erdschichten unserer
 Zeit hat er Renaud Gagneux, Thierry Pécous und Olivier Greifs
 aufgespürt – Komponisten, die vor ihrem Sprung zur internationalen
 Bedeutung stehen. Ausgezeichnet wurde er für die sinnliche Einspie-
 lung von Maurice Ravels Klavierwerk, und nachdem er Erik Saties
 Werke aufnahm, jubelte die internationale Presse.
 In seinem neuesten Projekt gräbt Tharaud wieder in tieferen Erd-
 schichten. Nachdem er seinen Durchbruch der Einspielung von Cem-
 balosuiten Jean-Philippe Rameaus verdankt , kehrte er nun wieder
 zurück ins 18. Jahrhundert. Alexandre Tharaud wird mit dem ECHO
 Klassik für die Sonaten von Domenico Scarlatti ausgezeichnet, die er
 vom Mythos der Bravourstücke befreit und als virtuose, tiefgründige
 und mathematisch kalkulierte Meisterwerke zum Glänzen bringt.
 Mal wieder ein musikalischer Fund aus den Urschichten der Musik-
 geschichte!
 solistische einspielung (17. / 18. Jh.): alexandre tharaud. scarlatti: sonaten (virgin / emi)
 Die erDschichten Der Musikfür alexandre tharaud ist
 die Klassik ein steinbruch – er gräbt auf allen ebenen der geschichte.
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 solistische einspielung des Jahres (17./18. Jh.) / KlavierAlexandre TharaudScarlatti: SonatenVIRGIN CLASSICS / EMI
 Kammermusik-einspielung des Jahres (20./21. Jh.) / bläserQuintette AquilonBohemian Wind QuintetsCRySTAL CLASSICS / DELTA MUSIC
 sein Freund, das cello
 ein Cello ist auch nur ein Mensch. Auf jeden Fall behandelt
 Maximilian Hornung sein Instrument wie einen lebendigen
 Körper mit Geist und Seele. Es könnte daran liegen, dass ihn
 kaum jemand so lange begleitet hat wie sein Cello. Mit acht
 Jahren bekam er den ersten Unterricht, heute ist er erster Solocellist
 im Symphonieorchester des Bayerischen Rundfunks – und nebenbei
 startet er eine bemerkenswerte Solokarriere. Maximilian Hornung hat
 einen ganz eigenständigen Ton entwickelt, einen Klang der absoluten
 Transparenz und Sauberkeit. Trotzdem schafft er es, das Verwegene,
 das Abgründige in der Celloliteratur zu suchen. Er ist ein Meister der
 beherrschten Emotionen, ein Leisetreter, einer für den der Ausdruck
 nicht in Ausrufezeichen, sondern in Fragezeichen besteht.
 Außerdem ist Maximilan Hornung ein Suchender. Gemeinsam mit
 seinem Freund, dem Cello, durchstöbert er Zeit und Raum der Mu-
 sik und verbindet die unterschiedlichsten Genres miteinander. So
 wie auf seiner Einspielung „Jump!“. Hier stehen Werke von Skrjabin,
 Villa-Lobos, Debussy, Frauré und Schubert einträchtig neben Leopold
 Grützmachers Cello-Bearbeitungen von Gustav Mahlers „Lieder eines
 fahrenden Gesellen“. Vielleicht ist es dieser Zyklus, der am deutlichs-
 ten werden lässt, was Maximilian Hornungs Spiel auszeichnet.
 Er ersetzt mit seinem Cello die menschliche Stimme, taucht tief ein in
 die Spätromantik und in die Gesangswelt Gustav Mahlers ein. „Seine
 lautere Musik macht stets das Richtige“, schrieb die „Zeit“ über diese
 Aufnahme, „Hornung ist von einem anderen Stern. Man entdeckt
 in seinem Spiel nicht die geringste Unebenheit, keinen stilistischen
 Krümel. Ein Frühvollendeter, der die Abgebrühtheit eines Routiniers
 mit der Unbekümmertheit eines Springinsfelds verbindet.“ Die beste
 Voraussetzung also für die zerrissenen Kosmen eines Gustav Mahlers,
 in denen sich Logos und Emotion, Besonnenheit und Wildheit ab-
 wechseln. Man darf gespannt sein, welche neue Herausforderung sich
 Hornung und sein Cello suchen – sicher ist: Es wird ein musikalisches
 Abenteuer.
 nachwuchskünstler (cello): maximilian hornung. „Jump!“ (sony classical)
 maximilian hornung ist besonnen und gleichzeitig wild. Perfekt für die Klangwelten gustav mahlers.
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 solistische einspielung des Jahres (20./21. Jh.) / orgelHenrico StewenReger: Various Organ WorksMOTETTE
 solistische einspielung des Jahres (19. Jh.) / KlavierPiotr AnderszewskiSchumann: KlavierwerkeVIRGIN CLASSICS / EMI
 london, das Opernhaus von
 Covent Garden. Die Glastür
 zum Künstlereingang schiebt
 sich auf, der Pförtner schaut
 kurz auf, und grüßt in freundlichem Ton:
 „Hello Miss Damrau.“ So geht es Diana
 Damrau in fast jedem Opernhaus der
 Welt: Paris, New york, Wien. Sie ist ein
 Weltstar made in Germany.
 Irgendwo in Günzburg staunen ihre alten
 Freunde und Förderer, wie die kleine
 Diana in den letzten Jahren die Welt
 erobert hat. Zunächst war ihre Karriere
 übersichtlich: Am Mainfrankentheater
 in Würzburg hat sie Repertoire gefres-
 sen, My Fair Lady, Fledermaus, dann
 in Frankfurt Rigoletto, Ariadne und
 ihre Paraderolle: die Königin der Nacht.
 Vielleicht waren diese frühen Jahre
 entscheidend für den langen Weg der
 Sängerin: Die Basis, das Fundament des
 deutschen Repertoiretheaters hört man
 noch immer in Damraus Stimme. Das
 spielerische Element, die Freude beim
 Singen, der existenzielle Ton, der nur
 dann entsteht, wenn man weiß, dass
 sich der Lappen heben muss.
 Diana Damrau ist kein geborener Su-
 perstar, kein Sopran aus der Hochglanz-
 Retorte. Sie hat eine wirkliche Karriere
 gemacht: Schritt für Schritt, gesund für
 die Stimme – und, wie sich heute zeigt –
 das zahlt sich aus.
 Es ist schon merkwürdig, dass die Deut-
 schen ihre Spitzen-Sängerin ein wenig
 aus dem Auge verloren haben. Und fast
 drängt sich das Sprichwort vom Prophe-
 ten aus dem eigenen Land auf. Damrau
 muss das nicht stören, sie ist überall zu
 Hause. Aber das deutsche Opern- und
 Konzertpublikum verpasst einiges: einen
 echten Weltstar aus Deutschland.
 Umso schöner, dass Diana Damrau ihren
 Sopran auf der letzten CD mit einem
 deutschen Orchester strömen ließ:
 Wenn sie unter dem Motto „Poesie“
 Strauss-Lieder interpretiert, Christian
 Thielemann den Taktstock hebt und
 die Münchener Philharmoniker ihrer
 sanften, fließenden Stimme eine ro-
 mantische Welt aus dunklen Bäumen,
 fließenden Bächen, mondstrahlenden
 Nächten und tiefen Gedanken aus Tönen
 entlocken, hört man, dass die Sängerin
 die Basis der Klassik nie vergessen hat.
 Auch, weil sie Strauss’ komplexen Lie-
 dern mit der Leichtigkeit von früher be-
 gegnet, mit stimmlicher Beweglichkeit
 und spielerischer Ernsthaftigkeit. Diana
 Damrau ist der beste Exportschlager
 Deutscher Stadttheater – und das weiß
 sie selbst am besten – auch, wenn der
 Pförtner von Covent Garden sie grüßt.
 liedeinspielung des Jahres: diana damrau. strauss: „poesie“ (virgin / emi)
 diana damrau ist eine diva divina – zu hause in london, Paris und new York. Aber mit richard strauss und Christian Thielemann kehrt sie nach deutschland zurück.
 prophetin aus unserem land
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 damrau über strausswarum der liedgesang wie eine emotionale Achterbahnfahrt ist.
 Für mich liegt die Schönheit des Gesanges
 in der Vielfalt der Farben. Es gibt so viele
 kleine Geschichten, und letztlich ist jedes
 Lied eine Oper im Hosentaschenformat.
 Es geht im Sekundentakt um dramatische Mo-
 mente, in denen man etwas Existenzielles sagen
 muss. Innerhalb eines Liederabends ist es so, dass
 es dauernd auf und ab geht. Das ist ein echtes
 menschliches Achterbahn-Gefühl.
 Ich beobachte bei den Recitals, dass sich auch das
 Publikum auf diese Reise einlässt und gemeinsam
 mit mir die Emotionen erlebt. Und ich liebe es, in
 dieser Situation mit den Zuhörern zu spielen, zu
 flirten, gemeinsam zu lauschen und zu zittern. Lie-
 derabende sind wie ein großer Dialog über die wich-
 tigen Dinge des Lebens. Vielleicht hat diese Sicht
 auch etwas mit meiner Ausbildung in Würzburg zu
 tun. Denn an solchen Theatern lernt man, wie wich-
 tig die Bindung von Bühne und Publikum ist.
 architare | Vordere Kernenstraße 2 | 72202 Nagold
 Telefon 07452-8475080 | www.architare.de
 Wir richten bundesweit Privatwohnungen, Privathäuser sowie
 Unternehmen aus den Bereichen Wirtschaft und Industrie ein.
 Dabei geht es uns darum, uns in das Wesen der Bewohner
 oder der Firma einzufühlen, um es in ausdrucksstarke Räume
 zu übersetzen. Gerne informieren wir Sie über unsere renom-
 mierten Referenzobjekte.
 Wir meinen es also ganz wörtlich, wenn wir sagen: Wir würden
 Sie gerne kennen lernen. Denn nur dann können wir die Ein-
 richtung so zusammenstellen, dass sie wirklich zu Ihnen, Ihrer
 Familie oder Ihrem Unternehmen passt.
 Die Ohren sind das wichtigste Sinnesorgan der Interior-Berater, findet Barbara Benz: Bei architare hören wir gut zu, damit Sie sich später mit Ihrer Einrichtung wohl fühlen. Richten Sie sich auf das Beste ein.
 RZ_Anz_101x264.indd 1 09.09.11 13:14
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 welt-ersteinspielung des JahresManfred Honeck / Swedish Radio Symphony OrchestraBraunfels: Jeanne D’ArcDECCA / UNIVERSAL
 editorische leistung des JahresBen van OostenMarcel Dupré: Orgelwerke (Gesamteinspielung / 12 CDs)MDG
 ein gespräch mit rolando villaZón
 über sein eCho-Album „mexico“ gerät
 zu einem gespräch über die tücken
 der moderne.
 geFahren der neuen Zeit
 er ist die Stimme unserer Zeit. Aber Rolando Vil-
 lazón ist nicht nur ein Sänger – er ist Literatur-
 fan, Philosoph und forscht über das Wesen der
 Clowns. Kein Wunder, dass er auch in der Musik
 Grenzen überschreitet – so wie in seinem Album „Mexico“,
 oder auf der neuen CD „La Strada“.
 Villazóns begnadete Stimme ist der Maßstab unserer
 Zeit: seine Leidenschaft, seine Risikobereitschaft. Aber
 jenseits der Bühne ist Rolando Villazón ein nachdenklicher
 Mensch. Jemand, der deutsche und mexikanische Literatur
 verschlingt, der über das Lustige im Tragischen nachdenkt
 und über das Tragische im Humor.
 Über die Musik hat dieser Ausnahmekünstler so oft ge-
 sprochen. Über sein Leben seltener. Wir haben uns mit
 ihm getroffen, um uns über etwas ganz anderes zu un-
 terhalten: Wie hält der Mann mit der Stimme es mit dem
 Lesen und dem Internet?
 Herr Villazón, Sie sind ein begeisterter Bücher-Fan, lesen
 Sie schon auf dem iPad?
 Nein, das tu ich nicht. Ich habe E-Books angesehen, und
 natürlich sind sie die Zukunft der Literatur. Aber ich liebe
 es, wenn meine Bücher eine eigene Geschichte bekom-
 men. Außerdem schreibe ich manisch gern Notizen auf
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 surround-einspielung des JahresChristian Zacharias / Orchestre de Chambre de LausanneMozart: KlavierkonzerteMDG
 Klassik für Kinder-PreisThomas Honickel / Christian Firmbach / Beethoven Orchester BonnKomm, wir fahren nach AmerikaMDG
 die Seiten. Ich will, dass meine Bücher leben. Ich möchte
 sehen, wie der Alltag Teil des Buches wird. Ein Kaffeefleck,
 eine Träne, Sand vom Strand, eine getrocknete Blume.
 Wenn man ein Buch liest und es liebt, ist dies wie ein gutes
 Gespräch.
 Jetzt hören Sie sich aber ganz schön alt an.
 Wir sind eben Teil einer Generation, die noch völlig anderen
 Stimuli ausgesetzt war als Kinder heute. Ich bin jeden Tag
 beeindruckt, wie meine eigenen Kinder die Eindrücke und
 Reize, denen sie begegnen, aufnehmen und meistern – und
 wie sie die unterschiedlichen Eindrücke kombinieren. Ich
 weiß, dass gewisse Teile unseres Gehirns von Videospielen
 stimuliert werden, aber Kreativität und Vorstellungskraft
 sind wichtige Teile unserer menschlichen Entwicklung – sie
 sollten gefördert werden.
 Aber passiert das nicht auch bei guten Büchern? Die sind
 letztlich auch nur ein Rahmen für unsere Fantasie.
 In echter Literatur geht es immer darum, über das Buch
 hinaus zu denken. Beim Computer werden wir meist ge-
 zwungen, innerhalb des Spielfelds zu denken und genau
 das zu erreichen, was die Programmierer von uns erwarten.
 Computerspiele schärfen das Verständnis für die Welt des
 Computers, aber gute Romane führen uns zu uns selbst.
 Haben Sie eigentlich einen Computer?
 Ja, aber ich schalte ihn nur noch alle zehn oder 20 Tage an –
 immer, wenn ich gezielt nach Informationen suche. Aber
 nie, wenn ich Langeweile habe oder mich unterhalten lassen
 will. Neulich habe ich über die Rolle des Clowns auf der Büh-
 ne recherchiert, und es war großartig, wie viele Essays ich
 im Netz gefunden habe. In einer Bücherei hätte ich Monate
 gebraucht, um dieses Material zu finden. Für so etwas ist
 das Internet durchaus hilfreich. Aber in meiner Jugend habe
 ich Bücher von Nikos Kasantzakis gesammelt .
 Dem Autor von „Alexis Sorbas“.
 Genau. Und ich habe sie nicht sofort gefunden. Also bin ich
 von einem Antiquariat zum nächsten gelaufen. Das war für
 mich eine wesentlich größere Sensation, als den Namen bei
 Google einzugeben und zu sehen, dass ich jedes seiner Bü-
 cher sofort bestellen kann. Ich habe seine Romane damals
 wie auf einer Schatzsuche zusammengesammelt. Immer
 wenn ich ein neues Buch ergattert hatte, war ich stolz – es
 hatte nicht nur den Wert der Worte, sondern auch den Wert
 meiner Suche. Man sollte auch im Internet-Zeitalter wissen,
 was man eigentlich sucht, statt dauernd nur von einem
 Punkt zum anderen geleitet zu werden.
 Haben Sie als Musiker nicht die gleichen Probleme mit
 dem Internet, den neuen Medien und der Oberflächlichkeit
 wie die Literatur?
 Natürlich, heute wird auch in der Klassik alles digitalisiert,
 und alles findet im Paralleluniversum des Internets statt.
 In dieser merkwürdigen Welt, in der wir andere Namen
 annehmen, in der alles erreichbar scheint – und wir am Ende
 nur wenig in der Hand haben. Aber deshalb kann ich mich ja
 nicht hinstellen und sagen: Alles Moderne ist beknackt.
 Das hört sich aber gerade ein bisschen so an.
 Nein, es muss in unserer Generation darum gehen, das
 Beste der neuen Technologie mit der Wahrhaftigkeit des
 alten Mediums zu verbinden. Es ist unsere Verantwortung,
 die moderne Technologie und die Marketingstrategien zu
 benutzen, um den Leuten Qualität nahezubringen.
 Echte Kunst funktioniert weder nur mit dem Herzen noch
 allein mit dem Kopf.
 Das ist eines der wichtigsten Dinge: Echte Kunst ist keine
 Veranstaltung, die man passiv besuchen kann. In echter
 Kunst müssen sowohl der Künstler als auch der Zuschauer
 aktiv sein – sie beide verschmelzen im Kunstwerk. Wir
 müssen den Leuten klar machen, dass wahre Lust erst ent-
 steht, wenn wir alle kreativ und aktiv sind. Nicht, dass wir
 uns missverstehen: Es geht nicht allein um die intellektuelle
 Aktivität, die wir verlieren, sondern um die emotionale
 Aktivität.
 Es interessiert mich nicht sonderlich, beim Abendessen
 pseudoklug darüber zu diskutieren, warum ein Kunstwerk
 mich besonders berührt hat, die Technik des Künstlers aus-
 einanderzunehmen und intellektuelle Locken zu drehen.
 Aber Gefühle ohne Intelligenz münden im Wahnsinn.
 Kunst ist doch gerade die Form, die unsere Gefühle ordnet.
 Natürlich, das muss man besonders als Künstler wissen. Die
 Vorbereitung auf einen Lieder- oder Opernabend findet zu
 90 Prozent im Kopf statt. Aber es ist wichtig, diese Gedan-
 ken so lange zu drehen und zu wenden, bis sie in den Körper
 übergehen – in das Herz. Denn gute Kunst findet nur statt,
 wenn der Künstler am Abend nicht mehr denkt, sondern
 wenn dieser fantastische Moment entsteht, dass der eigene
 Körper die Gedanken angenommen hat und sie ohne Mitwir-
 kung des Gehirns im wahrsten Wortsinne „verkörpert“. In
 diesem Moment wird der Gedanke Teil des eigenen Organis-
 mus, und die Kunst wird zu einer Schulung der emotionalen
 Intelligenz.
 Eigentlich wollten wir ja über Ihr neues Album „Mexico! “
 reden.
 Tun wir doch. Es geht ja um genau diese Dinge!
 klassik ohne grenZen: rolando villaZón. „mexico“ (deutsche grammophon / universal)
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 musik-dvd-Produktion d. Jahres (dokumentation)Peter RosenA Surprise in Texas – The Thirteenth Van Cliburn International Piano CompetitionEUROARTS
 musik-dvd-Produktion des Jahres (oper)Cecilia BartoliHalévy: ClariDECCA / UNIVERSAL
 meister aller massenlang lang begegnet der klassischen musik aus unserer zeit. so begeistert er die menschen. sein neues Projekt widmet sich franz liszt.
 lang Lang ist ein Phänomen! Der chinesische Pianist hat
 Millionen Menschen weltweit zur Klassik gebracht – viele
 von ihnen haben zuvor nie einen Konzertsaal von innen
 gesehen. Sein Geheimnis: die bedingungslose Leidenschaft
 und sein multimediales Talent. Lang Lang gibt es auf CD, wahrhaf-
 tig in großen Hallen, als Videobotschaft und auf DVD in 3D! Sein
 Album „Live In Vienna“ mit durchaus anspruchsvollem Repertoire
 von Beethoven bis Chopin und Prokofiev war ein Bestseller. Und
 schon arbeitet der Tausendsassa an einem neuen Projekt: „Liszt –
 My Piano Hero“.
 Dieser Komponist liegt dem Chinesen besonders am Herzen.
 Schließlich hat er dem Weimarer Meister seine erste Begegnung
 mit der Klassik zu verdanken. Auch wenn diese in einem Cartoon
 versteckt daher kam. Im Alter von zwei Jahren sah Lang Lang eine
 Folge von „Tom und Jerry“, die musikalisch von der „Ungarischen
 Rhapsodie Nr. 2“ unterlegt war. Seither verehrt er Liszt als Ikone
 des pianistischen Virtuosentums und als innovativen Komponisten.
 Zum 200. Geburtstag Liszts wird Lang Lang seine Zuneigung mit
 zahlreichen Konzerten unter Beweis stellen.
 Es ist dieser Zugang zur Musik, der das Publikum für den Musiker
 einnimmt. Für Lang Lang ist die klassische Musik kein Marmor-
 tempel, für ihn ist sie eine schillernde Welt, die mit dem Internet,
 den neuen Medien und, ja, selbst mit dem Comic-Strip kompatibel
 ist. Diese Gegenwärtigkeit des Pianisten hört man auch in seinem
 Spiel. Lang Lang macht sich Beethoven, Chopin und Liszt zu eigen.
 Er fragt nicht, was wir für die Klassik tun können, sondern was die
 Klassik für uns tun kann. Und damit tut er mehr für die Musik als
 manch anderer Kollege. Mit dieser Philosophie bringt Lang Lang
 eine Musik unter die Leute, die viele links liegen lassen würden.
 Wenn es so etwas wie einen Titel „Botschafter der Musik“ gäbe,
 dann würde Lang Lang ihn verdienen.
 bestseller des Jahres: „lang lang. „live in vienna“ (sony classical)
 die perFektion des titanenwenn david Zinman und das tonhalle-orchester zürich sich gustav mahler vornehmen, holen sie seine musik in unsere zeit.
 was es bedeutet, wenn ein Dirigent ein Orchester
 prägt, ist an David Zinman und dem Tonhalle-Orche-
 ster in Zürich zu sehen. Seit 1995 leitet der Dirigent
 das Ensemble und hat es seither zu einem der be-
 sten Orchester weltweit geformt. Zinman hat den Tonhalle-Musikern
 einen unverwechselbaren Klang geben, den Sound der Perfektion,
 der Präzision und der Transparenz. Sein Erfolgsgeheimnis scheint
 einfach: Auf der einen Seite beflügelt der Maestro die Vielfältigkeit
 seines Orchesters, wenn er sich aber einen Komponisten vornimmt,
 beißt er sich an ihm fest, durchleuchtet ihn, sucht ungehörte Seiten
 und hinterfragt ihn mit dem Wissen unserer Zeit.
 Für die Vielfältigkeit steht unter anderem das Filmprojekt, für das
 Zinman sein Orchester gewonnen hat. Es spielte für den aufwendigen
 Kinofilm „180 Grad – AMOK“ den Soundtrack ein und wurde dafür
 beim Internationalen Filmfestival in Locarno mit dem Preis für „be-
 ste Filmmusik“ ausgezeichnet. Für seine akribische Arbeit an einem
 Komponisten stehen die inzwischen legendären Beethoven-Ein-
 spielungen des Tonhalle-Orchesters. International wurde der Zyklus
 gefeiert und bejubelt. Und nun
 hat sich Zinman gemeinsam mit
 seinem Orchester einen weiteren
 Titan der Musikgeschichte vorge-
 köpft: Gustav Mahler.
 Das Tonhalle-Orchester ist ge-
 rade dabei, alle 10 Sinfonien
 einzuspielen – nur so kann es die
 Vielfältigkeit Mahlers abbilden,
 Querverweise ziehen und sein
 Werk tatsächlich durchdringen. In
 der Achten Sinfonie, der letzten, deren Aufführung Mahler noch er-
 lebte, zeigt Zinman einmal mehr, auf welchen Stand er sein Orchester
 gebracht hat. Das Ensemble spielt sich mit dynamischer Homogenität
 durch Mahlers Abgründe. Und weil das Werk so groß und überbor-
 dend ist, integriert er auch das WDR Rundfunkorchester perfekt in
 seinen Sound. Zinman schafft es, die seelisch zerrissene Partitur in
 einem großen Bogen hören zu lassen, ohne dabei auf Details in den
 einzelnen Instrumentengruppen zu verzichten. Es ist bestechend, mit
 welch großer Präzision der Maestro durch die Gischt dieser Partitur
 führt, ohne Mahlers unruhigen Charakter zu kurz kommen zu lassen.
 Die bereits eingespielten Mahler-Sinfonien und die Achte bilden
 einen ureigenen Blick auf den großen, viel interpretierten Meister
 und lassen erahnen, dass es dem Tonhalle-Orchester, ebenso wie bei
 Beethoven, erneut gelingt, eine Referenz-Aufnahme vorzulegen. Es
 entdeckt Gustav Mahler mit den Mitteln unserer Zeit neu.
 sinFonische einspielung des Jahres (19. Jh.): david Zinman / tonhalle-orchester Zürich / wdr rundFunkorchester. gustav mahler: sinFonie nr. 8 (rca red seal / sony)
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bestseller des JahresLang LangLive In ViennaSONy CLASSICAL
 musik-dvd-Produktion des Jahres (dokumentation)Eric Schulz / Frank GerdesCarlos Kleiber – Traces To NowhereARTHAUS MUSIK
 vom scheiterhauFen beFreitwalter braunFels bekam unter den nazis berufsver-bot. es dauerte 50 Jahre, bis seine oper „Jeanne d’Arc“ uraufgeführt wurde – nun ist sie auf Cd erhältlich.
 die Renaissance einiger Werke der klassischen Musik dauert
 leider etwas länger. Das ist umso trauriger, wenn es sich
 um die Oper eines von den Nationalsozialisten verfolgten
 Komponisten handelt. In der Weimarer Republik gehörte
 Walter Braunfels neben Richard Strauss und Franz Schreker zu den
 erfolgreichsten Tonsetzern überhaupt. Seinen Durchbruch feierte er
 1920 mit der Oper „Die Vögel“. Der große Dirigent Bruno Walter hatte
 sie in München uraufgeführt. Dass es sich dabei noch heute um ein
 Meisterwerk handelt, zeigt eine CD aus dem Jahr 2005, die bei DECCA
 in der Reihe „Entartete Musik“
 erschienen ist.
 Umso spannender, dass das
 Label den Komponisten auch
 weiterhin neu entdeckt. Braun-
 fels Oper „Jeanne d’Arc“ ist
 entstanden, als er als „Halbjude“ mit Berufsverbot belegt wurde und in
 innerer Immigration in den Jahren 1939 bis 1943 weiter komponierte.
 Entstanden ist ein Werk, in dem Braunfels die Verführung der Massen
 untersuchte. Natürlich durfte es nicht aufgeführt werden.
 Es gehört zum Schicksal vieler verfolgter Musiker, dass sie nach dem
 Ende des Nationalsozialismus nur selten Anschluss an die neue Mu-
 sikszene fanden. Braunfels’ Oper galt den neuen, innovativen Kräften
 als zu romantisch. Fast 50 Jahre vergingen, bis es zur konzertanten
 Welturaufführung in Schweden kam – immerhin mit einem erstklas-
 sigen Ensemble, das von Manfred Honeck angeführt wurde, und in
 dem Julia Banse die Titelrolle sang. Zehn Jahre später inszenierte Chri-
 stoph Schlingensief dieses Werk auch an der Deutschen Oper in Berlin.
 In der Aufnahme zeigt der Dirigent Manfred Honeck, dass der Zeitgeist
 nicht über dieses Werk hinweggezogen ist: Er dirigiert das romantische
 Pathos mit schlanker Linie und legt die politische Botschaft frei, wenn
 er den Chor zuweilen brav, dann wieder mit voller Euphorie und Ver-
 blendung vor dem Scheiterhaufen singen lässt. Zuweilen dauert es
 lange, bis die Geschichte eine Oper rehabilitiert und erkennt, dass ihre
 Botschaft zeitlos, eben klassisch, ist.
 welt-ersteinspielung des Jahres: manFred honeck / swedish radio symphony orchestra. walter braunFels: „Jeanne d’arc“ (decca / universal)
 kultur triFFt cowboywenn die besten Klavierspieler nach texas kommen, ist zoff vorprogrammiert – oder überraschende begeisterung. letztere zeigt Peter rosens neuer film.
 dass Peter Rosen überhaupt Filme über Musik
 dreht, hat er Leonard Bernstein zu verdanken.
 1979 kam der Regisseur durch Zufall dazu, den
 Dirigenten zu begleiten und eine eindrucksvolle
 Dokumentation unter dem Titel „Reflection“ zu drehen. Bis
 heute behauptet Rosen: „Alles, was ich über Musik weiß,
 habe ich aus diesem einen Jahr mit Bernstein. Ihm habe ich
 alles zu verdanken.“ Der Film wurde ein gigantischer Erfolg,
 und Rosen war einer der beliebtesten Regisseure für Künst-
 ler-Porträts. Er hat mit Isaac Stern, yo yo Ma und Van Cliburn
 gedreht. In seinem neuesten Film ist er allerdings nicht einem
 einzelnen
 Menschen
 auf der Spur,
 sondern
 gleich 29 jun-
 gen Klavier-
 spielern. In
 „A Surprise in
 Texas“ zeich-
 net er die
 Spannungen
 eines Klavierwettbewerbs nach: die Aufregung, die Konzen-
 tration, das Feiern und die Enttäuschungen. Ein Panoptikum
 menschlicher Gefühle, die durch die Musik ausgelöst werden.
 Einige der besten jungen Pianisten kamen nach Fort Worth,
 um den dreizehnten Van Cliburn Klavierwettbewerb zu ge-
 winnen. Rosen verfolgte die Proben, interviewte die Künstler
 über ihre Selbsteinschätzung, er zeigt ihre Rituale vor dem
 Auftritt und ihre Ablenkungsmethoden während der Wett-
 bewerbszeit. Spannung bekommt der Film dadurch, dass die
 jungen Musiker bei Gastfamilien untergebracht sind, die das
 wahre Leben von Texanern führen – einen größeren Kontrast
 zur Hochkultur kann es kaum geben. Kultur trifft Cowboy!
 Aber tatsächlich lassen sich die Texaner von Chopin, Liszt,
 Beethoven und Rachmaninov begeistern. Sie begegnen ihnen
 aus den Augen von Gasteltern und fiebern leidenschaftlich
 mit ihren Schützlingen. Immerhin spielen hier ja auch einige
 der besten Klaviervirtuosen der Zukunft.
 Wem dieser clash of cultures nicht reicht, für den hält die DVD
 als Bonus-Track Konzertausschnitte der Gewinner bereit: No-
 buyuki Tsujii spielt Werke von Liszt, Haochen Zhang Stücke
 von Stravinsky und yeol Eum Son tritt ebenfalls mit Liszt auf.
 Ein Konzert, das zumindest die Cowboys überzeugt hat.
 musik-dvd-produktion (doku): peter rosen. „a surprise in texas“ – the thirteenth van cliburn international piano competition (euroarts)
 40 | 41
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 sonderpreis der Jury für nachwuchsförderung im bereich der Klassik„Jugend musiziert“
 sonderpreis für soziales engagementJosé Antonio Abreu
 ray chen ist besessen: er frisst neues geigen-repertoire und bringt es perfekt zur Aufführung. nebenbei unterhält er seine fans mit amüsanten blogs.
 oktoberFest oder echo?
 seine Wurzeln liegen in Australien und Taiwan, aber der
 Geiger Ray Chen ist längst ein Globetrotter. Einer, für den es
 keine Grenzen gibt – auch nicht, was das Repertoire an-
 geht. Sein Album „Virtuoso“ stellt Werke von Bach, Franck,
 Tartini und Wieniawski nebeneinander und war ein Ohren öffnendes
 Debüt. Ray Chen ist einer, der mit neuen Ideen spielt, der etwas von
 der Musik will, der das Abenteuer des Risikos sucht. Und so lebt er
 auch. Seine Musikfans unterrichtet er regelmäßig per Online-
 Blog. Als er hörte, dass der ECHO Klassik in Berlin verge-
 ben wird, schrieb er zum Beispiel: „Am 2. Oktober
 wird der Preis in Berlin verliehen. Ich befürchte
 das sprengt meine Oktoberfest-Pläne. Aber
 was soll’s! Ich bin ein bisschen aufgeregt,
 weil ich keinen Preis bekommen habe,
 seit ich 12 Jahre alt war.“ Das ist na-
 türlich gelogen gewesen, denn 2009
 hat Ray Chen den ersten Preis der
 „young Concert Artists Auditions“
 in New york gewonnen und den er-
 sten Preis beim Königin Elisabeth
 Wettbewerb in Brüssel.
 nachwuchskünstler (violine): ray chen. „virtuoso“ (sony classical)
 Hallo Ihr alle – mein neues Leben ist ziemlich hek-tisch geworden. Ich komme kaum noch zum Schrei-ben. Ich habe in den letzten Wochen so viel neues Repertoire gelernt. In Wien habe ich Mendelssohns Geigenkonzert in d-Moll gegeben. Warum? Weil ich es noch nie gespielt habe. Und weil es spannend war! Irgendwo zwischen München und Wien hat mich Maxim Vengerov angerufen und gefragt, ob ich nicht Renaud Capucon ersetzen könne – in Essen. „Klar, Herr Vengerov“, habe ich gesagt. Es ging um das Tschaikowsky Violinkonzert. Ich wendete ein: „Ich habe zuvor noch ein Konzert in Zürich – wann wollen wir proben?“ – „Ach, wollen wir nicht. Na gut.“ Plötzlich stand ich in Essen auf der Bühne. Und ich konnte nicht atmen. So aufgeregt war ich. Aber am Ende war ich froh – alles lief gut! Und ich bin weiter zu meiner alten Gastfamilie nach Brüssel gereist, um mich zu erholen. Um Kraft zu tanken. Ich muss sagen, obwohl es nur zwei Tage waren – ich habe diese Zeit gebraucht. Ich liebe die Küche meiner Gastmutter Colette, sie hat meine Wäsche gewaschen und ich habe endlich einmal entspannt, die Violine ein bisschen an die Seite gestellt und nachgedacht. Denn das ist nicht unwichtig, wenn man Musik macht. Sich Zeit zum Nachdenken zu nehmen!Aber manchmal habe ich in solchen Momenten verrückte Gedanken. Ich habe zum Beispiel gehofft, das ich irgendwann mal eine Frau heirate, die nicht annähernd so gut kochen kann wie Colette – sonst würde ich irgendwann sehr, sehr dick werden!
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Tickets unter www. .de, 01805 - 969 000 555*
 , sowie an allen bekannten VVK-Stellen
 Weitere Informationen unter www.deag.de *(0,14€/Min. aus dem dt. Festnetz / max. 0,42€/Min. aus dem dt. Mobilfunknetz)
 www.deag.de
 Wir gratulieren der ECHO Klassik-Gewinnerin 2011 Simone Kermes!Konzerttermine in 2012 demnächst unter www.deag.de
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 diese CD mit dem bekannten
 Tschaikowsky Violinkonzert
 und der Uraufführung der
 amerikanischen Gegenwarts-
 komponistin Jeniffer Higdon war für mich
 ein spannendes Unternehmen. Ich kenne
 Jeniffer seit ich 15 Jahre alt bin. Ich habe
 sie am Curtis Institut kennen gelernt. Sie
 war eine meiner besten Lehrerinnen für die
 akademische Seite der Musik. Um so stol-
 zer bin ich, dass sie nun für mich ein Werk
 komponiert hat – ein so reichhaltiges, tief-
 gründiges und auf mich zugeschnittenes
 Musikstück.
 Es macht einen Unterschied, ob ein Stück
 mir gewidmet wurde oder nicht. Plötzlich
 hat dieses Werk bewusst etwas mit mir
 zu tun. Es ist, als würde man eine Rolle für
 einen Schauspieler schreiben. Ich weiß, dass
 Jennifer bewusst durch mich mit dem Publi-
 kum spricht. Dass sie sich mich vorgestellt
 hat, als sie komponierte. Das verändert
 natürlich die Herangehensweise an die
 Interpretation. Eigentlich handelt es sich
 um ein klassisches Werk – auf jeden Fall
 was die Struktur betrifft. Aber die musika-
 lische Sprache ist anders als alles, was ich
 bislang gehört habe. In den Noten gibt es
 viele Dissonanzen, aber sie klingen nicht
 dissonant, wenn man sie spielt. Im Gegen-
 teil: Mir kommt das Stück wie ein Werk der
 Romantik vor. Manchmal kommt es einem
 auch vor, als würde es viel zu viele Noten
 in der Partitur geben – aber wenn man sie
 spielt, merkt man, dass jede einzelne ihre
 Zeit braucht. Für mich als Geigenspielerin
 ist es eine große Herausforderung, all diese
 Sachen zu erobern.
 Umso schöner ist es für mich gewesen,
 dieses unbekannte, neue Werk mit Tschai-
 kowskys bekanntem Violinkonzert zu
 paaren. Ich habe dieses Violinkonzert zum
 ersten Mal gelernt, als ich Jeniffer kennen
 lernte – und es bis heute liegen gelassen.
 Jetzt stellt sich das als richtige Entschei-
 dung heraus. Nun wollte ich dieses Werk,
 das so eng mit der Geigengeschichte ver-
 bunden ist, unbedingt spielen. Ich hatte
 Lust darauf. Und ich hoffe, dass man das
 auch hört. Ich glaube, es ist überhaupt
 das Wichtigste an dieser CD, dass sie eine
 Aufnahme ist, die ich unbedingt machen
 wollte. Und ich bin sicher, dass die Lust
 auch eine Kategorie der Interpretation ist.
 konZerteinspielung des Jahres (21. Jh.): hilary hahn. higdon, tschaikowsky: violin konZerte (deutsche grammophon / universal)
 „ein stück Für mich“für hilary hahn wurde ein violinkonzert geschrieben. hier erklärt sie, wie man mit noten umgeht, die für einen erfunden wurden.
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 sonderpreis für soziales engagementJosé Antonio Abreu
 sonderpreis der Jury für nachwuchsförderung im bereich der KlassikMusikalische Akademie des Bayerischen Staatsorchesters e.V. für ATTACCA
 eigentlich ist andris nelsons längst ein super-star der Klassik. Aber er zieht dem hochglanz die alltägliche Arbeit mit seinen orchestern vor. und das ist gut für die musik.
 dirigenten-Karrieren sind zutiefst unterschiedlich. Es
 gibt die Pult-Stars, die aus dem Nichts auftauchen
 und den Hochglanz-Klassik-Markt für einige Jahre
 beleben. Aber es gibt auch die ernsthaften, die Ar-
 beiter, jene Dirigenten, für die nicht das einzelne Werk, sondern
 die kontinuierliche Arbeit mit einem Ensemble, die Entwicklung
 eines eigenen Klanges, die gemeinsame Ästhetik im Vorder-
 grund steht. Andris Nelsons ist so ein Dirigent. Ein Maestro, der
 das Handwerk von der Pieke auf gelernt hat, der bei Neeme Järvi
 und Mariss Jansons in die Schule gegangen ist, dessen Vorbilder
 Dirigenten sind, denen es nicht um den Schein, sondern um das
 musikalische Sein geht. Nelsons ist ein Musiker, der seinen Weg
 besonnen geht, Schritt für Schritt.
 Dass er 2008 Chefdirigent und Musikdirektor des City of Bir-
 mingham Orchestras wurde, scheint symptomatisch. Das En-
 semble, das unter Sir Simon Rattle einen eigenständigen Klang
 erarbeitet und zunächst die eigene Stadt und dann die ganze
 Welt erobert hat, ist wie gemacht für jemanden wie Nelsons.
 Das Orchester ist unprätentiös, arbeitet stets an der Musik,
 befragt die Partituren, vertraut nicht dem Effekt, sondern der
 Tiefe. In den letzten drei Jahren hat Nelsons am Klang dieses
 Orchesters getüftelt. Er hat das romantische Repertoire ge-
 pflegt, Strauss und Tschaikowsky ausgedeutet, transparent,
 zupackend und stets mit Sinn für innere Spannungen und har-
 monische Brüche – für das Erzählerische in der Musik. Und von
 diesen Tugenden wird auch das ECHO-Album mit Strawinskys
 „Feuervogel“ getragen.
 Es zeichnet Nelsons aus, dass er trotz allen Erfolges (zuletzt
 wurde er in Bayreuth gefeiert) seiner Linie treu bleibt. Dass er
 sowohl in Sachen Orchester als auch in Sachen Label wählerisch
 ist und auf jene Menschen setzt, mit denen eine kontinuierliche
 Zusammenarbeit möglich ist. So sind im Laufe der Zeit bei Orfeo
 sieben Einspielungen zusammengekommen, die das Panopti-
 kum dieses Ausnahmedirigenten belegen. Eine Zusammenar-
 beit, die zeigt, dass die klassische Musik nicht durch einen ein-
 zelnen Auftritt spannend wird, sondern durch ein musikalisches
 Leben, durch die Entwicklung eines Künstlers, durch seine indivi-
 duellen Deutungen bei unterschiedlichen Komponisten. Es wird
 aufregend sein, wohin die Reise das City of Birmingham Orche-
 stras, seines Chefdirigenten und ihres Labels führen wird. Schon
 jetzt gehört das Nelsons-Repertoire zu einem der spannendsten
 auf dem CD-Markt.
 dirigent des Jahres: andris nelsons. strawinsky: der Feuervogel (orFeo)
 der besonnene meister der entwicklung
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 urauFFührung aus der vergangenheitdas huelgas ensemble lässt uns hören, was wir so sehr vermissen: Authentizität, direktheit und individualität.
 wie neu ist die Alte Musik? Das Huelgas Ensemble
 gibt eine verblüffende Antwort. Sie kann so frisch
 klingen wie eine Uraufführung! Tatsächlich hat
 sich das Vokal-Ensemble am Anfang seiner Arbeit in den 70er
 Jahren hauptsächlich mit Gegenwartskompositionen ausein-
 andergesetzt. Es hat Partituren gesucht, die aus unserer Zeit
 für unsere Zeit geschrieben wurden. Aber irgendwann haben
 die Sänger um Paul von Nevel entdeckt, dass es auch in der
 Alten Musik so viele ungespielte Stücke gibt – und das letztlich
 jede Aufführung mit Musik der Vergangenheit eine Art Urauf-
 führung sein kann. Seither hat sich der Schwerpunkt der Sän-
 ger verschoben. Inzwischen beweist das Huelgas Ensemble wie
 kaum eine andere Gruppe die Aktualität der Alten Musik.
 Immer wieder überraschen die Sänger mit ihren originellen
 Programmen, in denen sie zumeist unbekannte Werke nach
 akribischer musikwissenschaftlicher Vorarbeit in spannenden
 Konzepten präsentieren. Das Huelgas Ensemble und sein
 Leiter Paul von Nevel sind praktische Musikwissenschaftler,
 für die Forschung nicht mit Staub behaftet ist. Im Gegenteil,
 was sie aus den Archiven ausgraben, bringen sie zum Leben
 und stellen es direkt in unsere Zeit. Vergangenheit und Gegen-
 wart verschmelzen in ihrer Arbeit zu einem unverwechselbaren
 Kosmos.
 Auf der CD „PraeBachtorius“ werden Werke von Praetorius und
 Bach, die auf den gleichen lutherischen Texten basieren, mitei-
 nander verbunden, so dass die jeweiligen Strophen der beiden
 Komponisten unmittelbar nacheinander erklingen. Es ist be-
 eindruckend, wie gut sich Praetorius’ Musik der Spätrenais-
 sance mit der barocken Musik Bachs zu einem harmonischen
 Ganzen auf dieser CD verbinden. Dafür wird das Huelgas
 Ensemble als „Ensemble des Jahres“ (Vokal) mit einem ECHO
 Klassik ausgezeichnet.
 ensemble des Jahres (vocalmusik): huelgas ensemble. „praebachtorius“ (dhm / sony)
 Jetzt neu in D, AU, CH. Demeter- und USDA-zertifi ziert. Biodyna-mische Naturkosmetik ohne Parafi ne, Parabene, Konservierungs- und Farbstoffe. Vielfach preisgekrönt, No.1 in Amerika.
 Sie lieben Naturkosmetik von Eminence. Handgemacht seit 1958. Exklusiv bei
 www.globalcosmetics.de
 RZ_eminence_Anz_101x264.indd 1 09.09.11 17:20
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 Wir bedanken uns bei unseren Partnern:
 es gibt diese Filme, in denen man Demut lernt.
 „Traces to nowhere“ ist so ein Film. Eigentlich ist
 er ganz einfach gestrickt: Eric Schulz begibt sich
 auf die letzte Reise des schwierigen, zickigen,
 despotischen, öffentlichkeitsscheuen aber genialen Diri-
 genten Carlos Kleiber – von München in das slowenische
 Bergdorf Konjicafürth. Und dabei lässt er Wegbegleiter,
 Sänger, Musiker und seine Schwester die Geschichte sei-
 nes Lebens erzählen.
 Warum war Kleiber so genial und gleichzeitig so unzuver-
 lässig? Warum so expressiv und so zurückgezogen? Was
 tat er, wenn er – statt wie versprochen die Wiener Philhar-
 moniker zu dirigieren, nach Slowenien fuhr? Warum hat er
 mit der gleichen Freude dirigiert, mit der er am nächsten
 Tag alles hingeschmissen hat?
 Es sind die Annäherungen von Placido Domingo, Michael
 Gielen und Kleibers Schwester Veronika, die diesen Film
 zu einem Ereignis machen. Es ist selten, dass man so
 viele Menschen so sinnlich, weich und liebevoll über einen
 Künstler reden hört. Jeder Satz ein demütiger Stolz, ihm
 begegnet zu sein. Otto Schenk sagt: „Er war ein Lausbub
 durch und durch.“, Veronika Kleiber: „Wenn er gearbeitet
 hat, dann war das immer wie eine Geburt. Er hat immer
 Gewicht verloren.“ Michael Gielen schwärmt: „Und wie
 schön er ist, wie ein junger Gott!“
 Beeindruckend die Proben-Sequenzen, in denen Kleiber
 immer Worte für Musik gefunden hat, etwa beim Frei-
 schütz: „Glauben Sie für die Ouvertüre an Geister.“ Oder:
 „Die lange Note muss man gewinnen. Für die muss man
 kämpfen.“ „Traces to nowhere“ entzaubert den Mythos
 Carlos Kleiber nicht. Aber er verzaubert uns. Durch die
 demütigen Bekenntnisse großer Künstler zum letzten
 genialen Kind der klassischen Musik – zu Carlos Kleiber.
 musik-dvd (dokumentation): eric schulZ, Frank gerdes. „carlos kleiber – traces to nowhere“ (arthaus musik)
 „ die lange note muss man
 gewinnen“
 carlos kleiber war ein genie. der film „traces to nowhere“ feiert ihn als menschen.
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 allesinspiriert alles
 oft wird über Grenzüberschreitungen ge-
 sprochen, wenn Musiker neben der Klassik
 auch Rock und Jazz spielen – für die fünf
 Klangkünstler von Spark scheint die Sa-
 che anders zu liegen. Sie leben in einer Welt, in der es
 gar keine Grenzen mehr gibt. Sie spielen, wozu sie Lust
 haben. Und das macht ihren Charme aus. Noch vor we-
 nigen Jahren war das Quintett (oder sollte man sagen:
 die Band) ein Geheimtipp. Weil es sich sowohl auf die
 kammermusikalische Präzision verstand, gleichzeitig
 aber den Biss einer Rock-Combo an den Tag legte. Das
 Ungewöhnliche, das Neue, das Andere zeichnet den
 Klang der Musiker aus: Minimal-Music, zeitgenössische
 Avantgarde und Filmmusik spielen sie gleichberechtigt
 nebeneinander. Alles inspiriert hier alles.
 Mit dem bei ARS Produktion veröffentlichten Album
 „Downtown Illusions“ hat Spark ein mutiges Debütal-
 bum vorgelegt und macht das Großstadtleben zum
 Klangereignis. Radikal und kompromisslos verleiht
 die klassische Band ihrer ganz persönlichen Vision des
 urbanen Schmelztiegels und dem Reiz des Pluralismus
 Ausdruck. Stücke berühmter Komponisten sowie auf-
 strebender Newcomer aus New york, Berlin, London und
 Amsterdam fügen sich zu imaginären Stadtszenerien.
 Barocke und romantische Werke verweisen auf die klas-
 sischen Wurzeln des Ensembles und ermöglichen neue
 Assoziationen im Spannungsfeld zwischen Tradition
 und Trend. Das Ganze vibriert, pulsiert und grooved.
 Man muss kein Kenner sein, um von der elektrisierenden
 Stimmung gepackt zu werden. Der ECHO Klassik in der
 Kategorie „Klassik ohne Grenzen“ entspricht der Bot-
 schaft der Gruppe: Gute Musik kennt keine Grenzen.
 klassik ohne grenZen: spark. „downown illusion“ (ars produktion)
 in einer welt ohne grenzen ist der weg vom Pop zur Klassik auch keine grenzüberschreitung. das Quintett spark befreit die welt von schubladen
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 Herr Boulez – Sie hätten auch einen Preis für Ihr Lebens-
 werk gewinnen können. Was hat sich in den letzten 50
 Jahren bei Ihnen als Dirigent verändert?
 Heute höre ich den Orchestern genauer zu, dringe tiefer in
 die Strukturen ein statt sie zu verkürzen und lasse einen
 eigenen Strom zu. Vielleicht kann man sagen: Ich habe an
 Freiheit gewonnen.
 Damals sind sie besonders durch schnelle Tempi aufge-
 fallen – etwa im legendären Bayreuther „Parsifal“, in
 dem Sie alles Heilige eliminiert haben ...
 Das war Programm: Mich hat das aufgeblasene Pathos
 geärgert, mit dem Wagner gespielt wurde, in dem jedes
 Crescendo zum Fortissimo getrieben wurde. Das finde ich
 unerträglich – noch heute.
 Damals wurden Sie „Robespierre Boulez“ genannt – ein
 Revoluzzer. Heute sind Sie erstaunlich entspannt. Ist
 eine Revolution in der Musik überhaupt noch möglich?
 Bleiben wir bei Wagner: Wenn Sie den Chéreau-„Ring“ von
 damals jetzt sehen, fragen Sie sich, was eigentlich so re-
 volutionär gewesen ist. Ich glaube, dass die Erneuerungen
 in der Oper und in der Musik Prozesse sind: Erst hat sich
 das Publikum über die Regie von Wieland Wagner aufge-
 regt, als sie akzeptiert wurde, kam Chéreau und sorgte für
 einen Skandal – fünf Jahre später wurde auch unser Ring
 gefeiert. Vielleicht ist es das, wofür wir gekämpft haben –
 und wofür wir kämpfen: die ständige Entwicklung.
 Als Komponist haben Sie Ihre Standpunkte ebenfalls
 oft gewechselt: Einmal propagierten Sie „Schönberg est
 mort“, sind von der Zwölftontheorie zum Serialismus
 gewechselt – was ist als Konstante geblieben?
 Die Disziplin des Musikers, das Experiment zu wagen. Es
 geht mir um die musikalische Freiheit. Das ist keine Frage
 der Politik, sondern des Gedächtnisses. Wer etwas Neues
 schaffen will, muss sich von Altem trennen. Als die Zwölf-
 tonkomposition zu dogmatisch wurde, als die formale
 Disziplin zur Anonymität führte, habe ich versucht, mich
 von ihr zu distanzieren und mit der Aleatorik ...
 ... der freien Entscheidung des Dirigenten, wie ein Stück
 fortzuführen ist ...
 ... eine Individualität der Musik zu schaffen. Ich habe
 verschiedene strukturelle Welten durchschritten, aber
 sie sind durch ein unterirdisches Labyrinth miteinander
 verbunden.
 sinFonische einspielung des Jahres (20. / 21. Jh.): pierre bouleZ / wiener philharmoniker. sZymanowsky: song oF the night (deutsche grammophon / universal)
 „ das neue muss sich vom alten trennen“
 der dirigent pierre bouleZ wird für sein szymanowsky-Album ausgezeichnet. hier redet er über revolutionen in der musik.
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 Fotograph Stephan Goschlik
 auf Blu-ray und DVD erhältlich
 Fotograph Clive Arrowsmith
 Bleiben Sieentspannt
 Anna Netrebko, David Garrett, Rolando Villazón, Nigel Kennedy... Alle Stars der Klassik.
 Klassik Hits
 FilmmusikFluch der Karibik, Herr der Ringe,Avatar, King Kong, The Day After Tomorrow... Die größten Filmmusik Hits.
 Klassik LoungeEntspannen mit sanften Downbeats, gemixt von Europas besten DJs.
 entspanntKlassik Hits
 Auch über DAB+Auch über DAB
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 Die Gläserne Manufaktur von Volkswagen in Dresden:
 Fertigungsstätte des Phaeton und verlässlicher Partner in Sachen Kultur.
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