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“I can't understand why people are frightened 
of new ideas. I'm frightened of the old ones.”

John Cage



6. Sinfoniekonzert
Sonntag, 07. Mai 2023, 11:00 Uhr
Montag, 08. Mai 2023, 20:00 Uhr 
Staatstheater Darmstadt, Großes Haus

Robert Schumann (1810 – 1856)
Ouvertüre, Scherzo und Finale E-Dur für Orchester op. 52 (1841)

Katherine Balch (*1991)
„whisper concerto“ for solo cello and orchestra (2023)
Europäische Erstaufführung. Auftragswerk des Staatstheaters Darmstadt 
gemeinsam mit dem Dallas Symphony Orchestra und dem BBC Philhar- 
monic Orchestra
1. Andante agitato – 2. Presto dolcissimo. Intermezzo col legno – 
3. Andante di nuovo. Chorale scorrevole

Pause

Ludwig van Beethoven (1770 – 1827)
Sinfonie Nr. 4 B-Dur op. 60 (1807)
1. Adagio. Allegro – 2. Adagio – 3. Menuetto. Trio: Allegro vivace. 
Un poco meno allegro – 4. Allegro ma non troppo

STAAT SORCHESTER DARMSTADT

VIOLONCELLO Maximilian Hornung
DIRIGENT Karsten Januschke 

DAUER circa 2 Stunden

Ton- und Bildaufnahmen sind aus rechtlichen Gründen nicht gestattet. 
Bitte schalten Sie Ihre Mobiltelefone aus.
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Besetzung
STAAT SORCHESTER DARMSTADT

ERSTE VIOLINEN Sarah Müller-Feser, Julian Fahrner, Makiko Sano, 
Gyula Vadasz, Antje Reichert, Annette Weidner, Damaris Heide-Jensen, 
Heri Kang, Samuel Park, Astrid Mäurer*
ZWEITE VIOLINEN Megan Chapelas, Sorin Dan Capatina, Ethem Emre 
Tamer, Almuth Luick, Christiane Dierk, Martin Lehmann, Kenneth 
Neumann, Valentin Delpy
VIOLEN Klaus Opitz, José Batista, Astrid Stockinger, Uta König, Claudia 
Merkel-Hoffmann, Barbara Walz, Katharina Friederich, Tomoko Yamasaki
VIOLONCELLI  Michael Veit, Kanghao Feng, Albrecht Fiedler, Sabine Schlesier, 
Alev Akcos
KONTR ABÄSSE Stefan Kammer, Balázs Orbán, Peter Brell, Johannes Knirsch
FLÖTEN Iris Rath, Kornelia Hagel-Höfele 
OB OEN Sebastian Röthig, Heidrun Finke 
KL ARINET TEN Michael Schmidt, Felix Welz
FAGOT TE Hans-Jürgen Höfele, Raphael Eberle
HÖRNER Filipe Abreu, Martin Walz, Yvonne Haas, Christiane Bigalke
TROMPETEN Tobias Winbeck, Marina Fixle
POSAUNEN Ulrich Conzen, Bernhard Schlesier
PAUKEN & SCHL AGZEUG Frank Assmann, Tobias Hegele, Jürgen Jäger, 
Yoojin Kim
KL AVIER Elena Postumi

GMD Daniel Cohen ORCHESTERDIREKTOR & KONZERTDR AMA- 

TURGIE Gernot Wojnarowicz ORCHESTERBÜRO Magnus Bastian 
ORCHESTERBÜRO & REFERENTIN GMD Cecilia Egle NOTENBIBLIOTHEK 

Hie-Jeong Byun ORCHESTERWARTE Matthias Häußler, Olaf Heinrichsen, 
Nico Petry / STAND 02. Mai 2023 / * = Gäste



3

Maximilian Hornung

Der Cellist Maximilian Hornung erobert die internationalen Konzertpodien 
und spielt mit Klangkörpern wie dem London Philharmonic Orchestra, 
dem Pittsburgh Symphony Orchestra, dem Orchestre National de France, 
dem Symphonieorchester des Bayerischen Rundfunks und den Bamberger 
Symphonikern. Zu seinen Kammermusikpartner*innen zählen unter anderem 
Anne-Sophie Mutter, Antje Weithaas, Hélène Grimaud, Daniil Trifonov, 
Christian Tetzlaff, Lisa Batiashvili, Joshua Bell, Yefim Bronfman, Jörg 
Widmann und Tabea Zimmermann. Seine umfangreiche und vielseitige 
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Diskographie umfasst Solokonzerte und prominent besetzte kammermu-
sikalische Einspielungen. Gleich für sein erstes Album erhielt er den Echo 
Klassik-Preis als Nachwuchskünstler des Jahres (2011), und auch die Veröf-
fentlichung von Dvořáks Cellokonzert mit den Bamberger Symphonikern 
(2012) wurde mit dem Echo ausgezeichnet. 2017 erschien bei der Deutschen 
Grammophon eine hochgelobte Einspielung von Schuberts „Forellenquin-
tett“ u. a. mit Anne-Sophie Mutter und Daniil Trifonov.

1986 in Augsburg geboren, erhielt Hornung mit acht Jahren den ersten Cello-
Unterricht. Seine Lehrer waren Eldar Issakadze, Thomas Grossenbacher und 
David Geringas. Nachdem er 2005 erster Preisträger des Deutschen Musik-
wettbewerbs geworden war, gewann er 2007 als Cellist des Tecchler Trios, 
dem er bis 2011 angehörte, den ersten Preis beim ARD-Musikwettbewerb. 
Mit 23 wurde er erster Solocellist des Symphonieorchesters des Bayerischen 
Rundfunks, eine Position, die er bis 2013 innehatte. Maximilian Hornung 
wurde vom Freundeskreis der Anne-Sophie Mutter Stiftung und vom 
Borletti-Buitoni-Trust in London unterstützt und gefördert. Im Frühjahr 
2022 übernahm er die künstlerische Leitung der Traunsteiner Sommerkon-
zerte. Seit 2017 ist er Professor für Violoncello an der Hochschule für Musik 
und Theater München. 

Aus einem Interview mit Maximilian Hornung: „Für mich ist Kammermu-
sik die Essenz des Musizierens, idealerweise sollte man letztlich auch das 
Dvořák-Cellokonzert so spielen, als ob man Kammermusik macht. Das sage 
ich auch immer meinen Studenten.“ Sie gelten als „ein herausragender Expo-
nent einer neuen Musikergeneration“. Was ist das und gibt es sie überhaupt, 
diese „neue Musikergeneration“? Hat man heute einen anderen Zugriff, eine 
andere Haltung zur Musik und zum Musizieren? „Mit Sicherheit hat man 
heute eine andere Haltung als früher. Das hängt sehr stark damit zusammen, 
dass wir durch den technischen Fortschritt ganz andere Möglichkeiten 
haben als noch vor fünfzig, sechzig Jahren. Wir können durch das Internet 
so viele andere Musiker anhören, das erzieht und beeinflusst natürlich auf 
eine gewisse Weise. Insofern denke ich, dass die jüngere Generation eine 

MAXIMILIAN HORNUNG
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MAXIMILIAN HORNUNG

größere Akzeptanz und Offenheit hat gegenüber verschiedenen Stilen, der 
historischen Aufführungspraxis beispielsweise. Zur lebendigen Gestaltung 
von Klangfarben gehören eben auch ein non-vibrato, ein flautando, ein 
schroffes, fast schon hässliches Spiel, wenn es der Charakter erfordert. Die 
Bereitschaft, Extreme auszuloten, ist heutzutage sicher größer geworden im 
Vergleich zu der Zeit vor dreißig, vierzig Jahren.“

Was ist für Sie das Aktuelle an klassischer Musik? Steht sie nicht in einem 
gewissen Gegensatz zu unserer Lebenswirklichkeit? „Musik ist wohl die aktu-
ellste Kunstform überhaupt. Neue Kompositionen reflektieren unsere Zeit 
ohnehin. Aber auch unsere Interpretationen klassischer Werke spiegeln un-
sere Zeit wider. Deswegen ist das Live-Konzert ja auch so wichtig, es bleibt 
immer ein einmaliges Ereignis. Ich versuche, mich völlig mit dem, was ich 
auf der Bühne tue, zu identifizieren, sonst wird die Musik einfach nur schön 
heruntergespielt und man transportiert nicht, was man erreichen möchte. 
Mein Anspruch ist, dass die Leute mit einem Eindruck nach Hause gehen, 
den sie nicht vergessen. Der nichts Belangloses hat.“

Karsten Januschke
hat sich im Opern- und Konzertbereich binnen weniger Jahre einen Namen 
innerhalb der jüngeren Dirigentengeneration gemacht. Mit Chaussons „Le 
Roi Arthus“ bei den Tiroler Festspielen Erl begann für Karsten Januschke 
die Saison 2022/23. Weiterhin ist er mit „Don Giovanni“ und „Così fan 
tutte“ am Nationaltheater Prag zu erleben, leitet „Nozze di Figaro“ an der 
Oper Stuttgart sowie „Eugen Onegin“ und „Tamerlano“ an der Oper Frank-
furt. Im Sinfoniekonzert mit dem Philharmonischen Orchester Heidelberg 
dirigierte er die Uraufführung eines neuen Werkes von Farzia Fallah, die 
kürzlich den Heidelberger Künstlerinnenpreis 2023 erhielt; In jüngerer 
Vergangenheit debütierte er u. a. am New National Theatre Tokyo mit „Don 
Giovanni“, an der Bayerischen Staatsoper mit einer Neuproduktion von 
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KARSTEN JANUSCHKE

„Der Diktator“ / „Der 
zerbrochene Krug“, 
an der Staatsoper 
Stuttgart sowie an 
der Volksoper Wien. 
Einladungen führten 
ihn erneut an die Oper 
Frankfurt (Neupro-
duktionen von „Lost 
Highway“ von Olga 
Neuwirth und nach 
Bregenz („Fidelio“) 
und zur Oper im 
Steinbruch St. Mar-

garethen („Zauberflöte“). 2021 veröffentliche Oehms Classics das Album 
„Love and Despair“ mit dem Bass Andreas Bauer Kanabas und dem Latvian 
Festival Orchestra unter seiner Leitung. Im sinfonischen Bereich gastierte er 
u.a. beim MDR-Sinfonieorchester, dem DSO Berlin, dem Münchner Rund-
funkorchester, der Staatskapelle Halle, dem Beethoven Orchester Bonn, dem 
RSO Wien, der Budapester Philharmonie oder dem Ensemble Modern. 

Die Oper Frankfurt, an der Karsten Januschke ab 2008 als Solorepetitor 
und später als Kapellmeister eine klassische Dirigentenlaufbahn einschlug, 
war eine prägende Station. Dort konnte er sich ein umfangreiches und breit 
gefächertes Repertoire über sämtliche Epochen erarbeiten, so etwa „Don 
Carlo“, „La Traviata“, „Hänsel und Gretel“ oder Bartóks „Blaubart“, wobei 
sich als besonderer Schwerpunkt bald Mozarts Werke herauskristallisierten.

Aus Schleswig-Holstein stammend studierte Karsten Januschke in Wien 
zunächst Klavier und Musikwissenschaft. Sein Dirigierstudium bei Georg 
Mark am Konservatorium Wien schloss er mit Auszeichnung ab. Bereits 
während seines Studiums arbeitete er an der Wiener Staatsoper als Solore-
petitor und Dirigent von Kinderopern sowie bei den Bayreuther Festspielen. 
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Schumann
Der Erfolg der Uraufführung von Robert Schumanns erster Sinfonie B-Dur 
op. 38 im März 1841 in Leipzig bedeutete für ihn den lange erhofften Durch-
bruch auch als Sinfoniker, denn bis dahin war er nur als Komponist von 
Klavierstücken und Liedern wahrgenommen worden. Insofern verwundert 
kaum, dass er sich bestätigt fühlte und kurz darauf, am 12. April, mit den 
Skizzen zu einer Ouvertüre in E-Dur begann, die bereits am nächsten Tag 
beendet wurden. Die unmittelbar folgende Instrumentierung vom 14. bis 17. 
April deutet darauf hin, dass er zunächst an eine einsätzige Konzert-Ouver-
türe dachte. Offenbar versuchte Schumann nach seinem erfolgreichen Bei-
trag in sinfonischer Form, sich nun in einer weiteren Gattung auf dem Gebiet 
der Orchestermusik zu bewähren. Sein besonderes Interesse für Ouvertüren-
Kompositionen bezeugen seine Artikel als Musikkritiker aus der Zeit.

Schon 1835 hatte er die Ouvertüre als „Symphonie in einem kleineren Kreis“ 
bezeichnet und namentlich die Konzertouvertüren von Mendelssohn als 
Modelle empfunden, die die Idee des Sinfonischen als Nebenweg zur Sinfonie 
wahren. Dabei war sich Schumann der historischen Gemeinsamkeiten beider 
Gattungen bewusst, die im Sprachgebrauch des 18. Jahrhundert noch weitge-
hend als synonym betrachtet wurden. Dieses unterstreicht die Benennung, mit 
der Schumann die Beendigung der beiden nachträglich zur Ouvertüre hinzu-
gefügten Sätze Scherzo und Finale (Skizze vom 19. bis 21. April, Instrumentie-
rung vom 25. April bis 3. Mai bzw. vom 6. bis 8. Mai 1841) vermerkte: „Fertig 
mit d. „Suite“. Schumann nimmt hier Bezug auf die französische Ouvertüre 
als Teil der barocken Suite, deren Name vom Titel des ersten Stückes abgeleitet 
wird (wie etwa in Johann Sebastian Bachs Ouvertüren BWV 1066 – 1069).

Das Werk blieb zunächst liegen, da sich Schuman neuen Projekten, darun-
ter der „Phantasie für Klavier und Orchester“ (dem künftigen Kopfsatz des 
späteren „Klavierkonzerts a-Moll op. 54“) und der „Sinfonie in d-Moll“ (die 
später umgearbeitet als „Vierte Sinfonie op. 120“ gedruckt wurde), zuwandte. 
Erst am 23. und 24. August fand er Zeit zur Durchsicht und beauftragte ei-
nige Wochen später einen Kopisten mit der Ausschreibung der Stimmen für 
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die Uraufführung, die zusammen mit der Premiere der „d-Moll-Sinfonie“ am 
6. Dezember 1841 im Leipziger Gewandhaus unter der Leitung von Ferdi-
nand David stattfand. Schumanns Erwartungen eines Erfolgs bei Publikum 
und Kritik wurden arg enttäuscht. Nicht nur die neue Sinfonie auch „Ouver-
türe, Scherzo und Finale“ wurden recht kühl aufgenommen, was offenbar im 
Gedächtnis blieb, denn Schumanns Versuch im November 1842, das Werk 
beim Leipziger Verlag Hofmeister unterzubringen, scheiterte. (Jost)

Schumann unterzog die Komposition 1845 einer Revision: „In der Ou-
vertüre, Scherzo und Finale hab’ ich geändert, das letzte ganz umgearbei-
tet – es scheint mir jetzt viel besser“, schrieb er rückblickend. Während er 
vermutlich bereits im Spätsommer die Änderungen für die ersten beiden 
Sätze direkt ins Partiturautograph eintrug, waren diejenigen für das Finale 
so gravierend, dass er sich zu einer vom 9. bis 20. Oktober erfolgten neuen 
Niederschrift entschloss. Dabei ließ er sich offensichtlich von der Kritik der 
Leipziger Uraufführung leiten, die Instrumentation und Motivgestaltung 
insbesondere des Finalsatzes bemängelt hatte. Die zweite Fassung des Werks 
erlebte am 4. Dezember 1845 zusammen mit dem „Klavierkonzert“ ihre Ur-
aufführung. Eine glänzende Aufnahme blieb der Komposition auch diesmal 
versagt, aber immerhin gab es in den folgenden Jahren vereinzelte weitere 
Aufführungen und vor allem eine Veröffentlichung beim Leipziger Verlag 
Kistner als op. 52. Gewidmet hatte er das Werk dem niederländischen Kom-
ponisten und Dirigenten Johann Josephus Hermanus Verhulst, der als Leiter 
des Leipziger Musikvereins „Euterpe“ (1838 – 1842) eng mit der Familie 
Schumann befreundet war und dessen Ouvertüre zu „Giesbrecht van 
Aemstel“ von Schumann 1839 als „Ouvertüre für Alle, für das Publicum, 
den Musiker, den Kritiker“ gelobt wurde.

Schumann beharrte auf der Richtigkeit seiner Konzeption – „ich weiß, die 
Stücke stehen gegen die 1ste (Sinfonie) keineswegs zurück“ – und suchte 
die Ursache des Misserfolgs in den äußeren Bedingungen. Seine Vorhersage, 
beide Kompositionen würden „sich früher oder später in ihrer Weise auch 
geltend machen“ erfüllte sich erst nach umfangreichen Umarbeitungen, die 

SCHUMANN
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jeweils zu zweiten Fassungen führten. Drei Sätze ohne Unterbrechung, ein 
Werk mit drei relativ selbstständigen Teilen unter Ausschluss eines langsa-
men Satzes – vielleicht hatte das Publikum das klassische viersätzige Modell 
erwartet. Schumann selbst war von einer selbstständigen Ouvertüre ausge-
gangen, hatte diese dann durch zwei weitere, nach ihrer Benennung „Scherzo 
und Finale“ eher für eine Sinfonie typische Sätze erweitert und das Ganze 
zunächst „Suite“ genannt. Während der Instrumentierung des Werks no-
tierte selbst Clara irritiert ins Ehetagebuch zu diesem „2ten großen Orches-
terwerk“ ihres Mannes: „wir wissen es noch nicht zu benennen, es besteht 
aus Ouvertüre, Scherzo und Finale.“ Die Aufzählung der Einzelsätze diente 
später als Verlegenheitstitel, während intern noch lange von „Symphonette“, 

„Sinfonietta“ & oder auch von „Novelle für Orchester“ die Rede war. 

Daher beeilte sich Schumann, in seinem Brief an den Verleger Hofmeister 
den beigefügten, im Grunde widersprüchlichen Titelentwurf „2te Sympho-
nie (Ouvertüre, Scherzo und Finale)“ zu erläutern: „Das Orchesterwerk 
unterscheidet sich von der Form der Symphonie dadurch, dass man die 
einzelnen Sätze auch getrennt spielen könnte; namentlich verspreche ich 
mir aber von der Ouvertüre guten Erfolg. Das Ganze hat einen leichten, 
freundlichen Charakter; ich schrieb es in recht fröhlicher Stimmung.“

Dem beschwingten Kopfsatz mit drei kontrastierenden Themen geht 
eine elegische Andante-Einleitung voran, die sich im dritten Thema spiegelt, 
während sich die beiden anderen Themen scherzhaft geben. Dem Schluss-
gedanken der Ouvertüre entspringt das Kopfmotiv des Scherzos, das diesen 
Mittelsatz ziemlich ausschließlich beherrscht. Die in nahezu allen Themen 
des Werkes präsenten Sekundschritte treten im Finale signal- oder mottoartig 
an den Beginn. Durch imitierende Verarbeitung wird das sehr plastische 
Thema in seiner Wirkung vertieft. Auch das zunächst schwärmerisch auftre-
tende Seitenthema gerät in den Sog solcher Entwicklungen und verändert in 
der Durchführung seinen Charakter zum Energischen hin. Prachtvoll wirkt 
der Schluss mit seiner choralhaften Verbreiterung der beiden Hauptthemen, 
der sich ein kurzer „Kehraus“ anschließt. (Nauhaus) 

SCHUMANN
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Balch
„Die Musik der Kom-
ponistin Katherine 
Balch fängt die Magie 
alltäglicher Klänge ein 
und lädt das Publikum 
in eine Klangwelt 
ein, die von Fanta-
sie, Entdeckung und 
einer reichen Vielfalt 
an Stilen geprägt ist“ 
konnte man über sie 
lesen. Balch lässt sich 
oft von Literatur, Na-
tur und Wissenschaft 
inspirieren, was sich 

treffend in ihrer Beschreibung im San Francisco Chronicle als „eine Art 
musikalischer Thomas Edison“ widerspiegelt – „man kann hören, wie sie 
in ihrer Werkstatt herumbastelt und neue Sounds und strukturelle Ideen 
zusammenstellt.“ Balch konstruiert unverwechselbare Klangwelten, die für 
jede neue Komposition einzigartig sind. Sie entwickelt einen eklektischen, 
aber effizienten Klangcode, der genau auf die Bedürfnisse eines bestimmten 
Projekts abgestimmt ist und alles – von Spielzeuginstrumenten bis hin zu 
gestimmten Kristallgläsern, Tontöpfen und Klavieren enthält – die nach 
sorgfältig detaillierten Anweisungen mit farbcodierten Grafiken erstellt 
wurden. Balchs Kompositionen wurden von führenden Ensembles in Auf-
trag gegeben und aufgeführt, darunter das Los Angeles Philharmonic, die 
London Sinfonietta, das L’Orchestre Philharmonique de Radio France, das 
Ensemble Intercontemporain und die Sinfonieorchester von Dallas, Min-
nesota, Oregon, Albany, Indianapolis und Tokio. Sie war auf Festivals wie 
IRCAMs ManiFeste, Fontainebleau Music Festival und Suntory Summer 
Arts und Takefu Music Festival in Japan sowie den Musikfestivals Aspen, 
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Norfolk, Santa Fe und Tanglewood in den Vereinigten Staaten zu sehen. 
Ihre Werke erscheinen im Schott-Verlag.

Von der Geigerin Hilary Hahn nominiert, wurde Balch als Empfängerin des 
2020 Career Advancement Award des Dallas Symphony Orchestra bekannt 
gegeben. Sie wurde außerdem von ASCAP, BMI, der American Academy 
of Arts and Letters, Chamber Music America und der Barlow Foundation 
geehrt und war Composer-in-Residence für Young Concert Artists und das 
California Symphony. 2021 war sie als „Elliot Carter Rome Prize Fellow in 
Residence“ an der American Academy in Rom. Balch, die in Yale und Co-
lumbia studiert hat, ist derzeit Gastdozentin für Komposition an der Yale 
School of Music. Wenn sie nicht komponiert oder unterrichtet, „sammelt 
sie Inspiration aus den nächsten botanischen Gärten, Rimbauds Poesie oder 
ihrem katzenartigen Kumpel Zarathustra“ (wie sie selbst über sich schreibt)

Auf die Frage, von welcher Komponist*in (gleich welcher Epoche) sie sich 
am meisten inspiriert fühle, sagte sie in einem Interview: „Ach, wo soll ich 
anfangen? Bewusstseinsstrom: Beethoven, Schubert, Unsuk Chin, Györy 
Ligeti, Gerard Grisey, Kaija Saariaho, Zosha Di Castri, Nina C. Young, 
Andrew Norman, Luciano Berio, Salvatore Sciarrino, Eric Wubbels, Ashley 
Fure, Sofia Gubaidulina, Clara Iannotta, Alberto Posadas, Wolfgang Rihm, 
Rebecca Saunders, Erin Gee, Hans Abrahamsen, Meredith Monk, Debussy, 
Ravel, Pérotin, alle meine Lehrer und viele meiner Kollegen. Ich bin mir 
sicher, dass ich das später lesen werde und das Gefühl habe, Namen aus-
gelassen zu haben. Ich höre gerne Musik und versuche, ein offenes Ohr zu 
haben. In letzter Zeit höre ich mehr Anthony Braxton, nachdem ich letzten 
Sommer eine Aufführung einiger seiner Ghost-Trance-Werke vom Interna-
tional Contemporary Ensemble gehört habe.“

In der Partitur für Balchs neues „whisper concerto“ ist jedes Klangelement 
bis ins kleinste Detail abgebildet, bis hin zu Bildern all der Objekte, mit 
denen sie die Saiten des Klaviers präpariert. Sie gibt auch genaue Anweisun-
gen für die meisten anderen Instrumente, sei es der col legno battuto-Bogen 
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oder eine Passage, bei der das Cello ein Bambusstäbchen nutzt. An anderer 
Stelle fordert sie unkonventionelle Variationen traditioneller Techniken wie 
Pizzicati oder Flatterzungen.

In ihrem 2022/23 komponierten Konzert ist Balch ihrem Stil insofern treu, 
als es gleichzeitig perfekt idiomatisch und äußerst fremd klingt. Schöne – 
manchmal sogar konventionell tonale – Melodien kommunizieren liebe-
voll mit schamlosem Lärm. Ein gewisses Maß an Unordnung, Virtuosität, 
Atempausen, seltsam wilde Passagen, Scherben und Fragmente des Free Jazz 
setzen sich gegen alle Widrigkeiten auf mysteriöse Weise zu einem eigen-
tümlichen Choral zusammen. „Das Ende meines Konzerts hat Elemente 
von Ligetis geräuschbasierter Kadenz als Grundlage, aber in einem anderen, 
tonaleren Kontext“, erklärte Balch kürzlich in einem Interview mit Rita 
Fernandes vom Magazin „The Strad“. Eine Herausforderung, der sie sich 
bei der Komposition ihres Cellokonzerts stellte, war die Aufrechterhaltung 
eines Gleichgewichts zwischen dem Soloinstrument und dem Orchester. 

„Das tiefe Register des Cellos kann schwer auszugleichen sein, und ich wollte 
wirklich die Integrität des Instruments bewahren“, sagte sie zu Fernandes. 

„Es ist nie ein Kampf zwischen Cello und Orchester. Ich möchte, dass sie auf 
eine Weise zusammenpassen, die Intimität zwischen ihnen provoziert.“

Zu ihrem Konzert notiert sie selbst: „whisper concerto“ ist nach der, agitato- 
„Flüsterkadenz“ von György Ligetis „Cellokonzert“ benannt. Wie mein 
„Konzert für Violine und Orchester“ – „Artefakte“ – ist dieses Stück nicht 
nur als Schaufenster für das Cello gedacht, sondern für das Orchester als 
Ganzes, das auf den Solisten reagiert und ihn ergänzt. „whisper concerto ist 
eine Ausarbeitung mehrerer musikalischer Widersprüche, die ich faszinie-
rend finde: Wie kann ein Andante agitato sein? Ein Presto dolcissimo? 
Wie kann eine Kadenz mit den sich entwickelnden Anforderungen und 
Erwartungen an die Virtuosität des Interpreten spielen (und spielerisch 
sein)? Wie kann ein einfacher Choral zum Schatten einer verzweifelten, 
flatternden, lärmenden Sintflut werden?“

BALCH
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Beethoven
Beethovens „4. Sinfonie“ op. 60 steht wohl immer noch ein wenig im Schatten 
zwischen seine großen Sinfonien, der „Dritten“, der „Eroica“, sowie der 

„Fünften“ und der „Sechsten“, der „Pastorale“. Zu Unrecht. Schon der Rezen-
sent der „Allgemeinen musikalischen Zeitung“ urteilte 1812, die Sinfonie sei 

„ein Werk, vom Componisten mit eben der Originalität und Energie ausgestattet, 
welche die frühern Productionen seiner Muse bezeichnen, ohne der Klarheit 
durch Bizarrerien zu schaden (…)“. Die „vierte Sinfonie“ wurde wahrschein-
lich im März 1807 in einem der Privatkonzerte bei Fürst Lobkowitz uraufge-
führt. „Es wurden die ersten drei Sinfonien gespielt „mit einer vierten, noch 
ganz unbekannten Sinfonie von ihm (Beethoven)“, wie die „Allgemeine musi-
kalische Zeitung“ vom 18. März 1807 berichtete. Die erste öffentliche Auffüh-
rung ist für den 15. November 1807 im Wiener Burgtheater belegt.

Widmungsträger wurde 1808 Franz Joachim Reichsgraf von Oppersdorff 
(1778 – 1818), den Beethoven 1806 bei seiner Reise mit Fürst Lichnowsky 
auf dessen Schloss Grätz bei Troppau kennengelernt hatte. Oppersdorff 
residierte nicht weit von Lichnowsky entfernt in Oberglogau und unterhielt 
auf seinem Schloss ein eigenes Hausorchester. Der Reichsgraf war großer 
Musikliebhaber, und ihm sollte zunächst die „fünfte Sinfonie op. 67“ gewid-
met werden. Der damaligen Praxis entsprechend waren Widmungen nicht 

„brotlos“. Für eine zwischen dem Komponisten und dem Widmungsträger 
ausgehandelte Summe erhielt der „Käufer“ neben seiner Namensnennung 
auf dem Titel auch für eine festgesetzte Zeit (meist ein halbes Jahr) das 
alleinige Verfügungsrecht an der Komposition. Oppersdorff leistete schon 
Anfang 1808 mehrere Vorauszahlungen. Nachdem Beethoven die „Fünfte“ 
dann aber Fürst Lobkowitz verkaufte (aus Not, wie er sich am 1. November 
1808 brieflich bei Oppersdorff entschuldigte), erhielt Oppersdorff als „Ent-
schädigung“ die „Vierte op. 60“ zugeeignet. 

So sehr Beethovens Sinfonien auch mit außermusikalischen motivierten 
Interpretationen versehen wurden, die „Vierte“ gehört weniger dazu. Robert 
Schumann meinte zwar, sie als die „romantischste“ aller Sinfonien Beet-
hovens benennen zu müssen und charakterisierte sie außerdem als „eine 
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griechisch schlanke Maid zwischen zwei Nordlandriesen“ (gemeint sind die 
3. und 5. Sinfonie). Und noch vor 80 Jahren, als man überall bei Beethovens 
Werken eine zugrundliegende „poetische Idee“ suchte, glaubte Arnold 
Schering hier Schiller-Gedichte entdeckt zu haben, vertont von Beethoven. 
Wieder andere fanden, sie sei besonders heiter, war doch Beethoven – wie 
wohlmeinende Zeitgenossen berichteten – mal nicht unglücklich verliebt, 
sondern im Hochgefühl einer gewissen Verliebtheit zur Comtesse Josephine 
Brunsvik, der verwitweten Gräfin Deym, von der zahlreiche Beethoven-For-
scher, vor allem im deutschsprachigen Raum, annehmen, sie sei Beethovens 

„Unsterbliche Geliebte“.

Andere Fakten sind: als Beethoven seine „Vierte“ schrieb, lagen von der 
„Fünften“ schon seit zwei Jahren Skizzen in der Schublade. Er schrieb die 
„Vierte“ auch in unmittelbarer zeitlicher Nachtbarschaft zur „Pastorale“, zur 
„Coriolan-Ouvertüre“, zum „Violinkonzert“, zu den drei „Streichquartetten“ 
op. 59 und zum G-Dur „Klavierkonzert“. Die erste Fassung der „Leonore“ 
war 1805, zwei Jahre vorher, im Theater an der Wien durchgefallen.

Beethoven komponiert nie nach Schema f, erst recht keine Sinfonieanfänge. 
Die „Vierte“ wird eröffnet mit einer etwas düsteren und harmonisch insta-
bilen Adagio-Einleitung, gefolgt von einem energischen und mitreißenden 
Satz. Der folgende zweite Satz, „Adagio“ ist nicht nur einer der typischen 
beethovenschen langsamen Sätze in Form einer eindringlichen Ansprache. 
Ein Grundpuls sorgt immer wieder – wenn vom Orchestertutti gespielt – 
für Drama-Akzente. Der 3. Satz „Menuetto“ ist mehr als doppelt so schnell, 
nach Beethovens eigenen später hinzugefügten Metronomangaben. Obwohl 
es so heißt, Menuett ist hier nichts mehr, mit seinen Betonungen gegen den 
Dreiertakt, sondern Rhythmus pur, unterbrochen, von dem bläserlastigen 
Trio. Es ist ein Furiant, ein böhmischer Tanz (sein alpenländischer Ver-
wandter heißt Zwiefacher). Notiert ist er im Dreivierteltakt, doch gleich zu 
Beginn gruppieren sich die Schwerpunkte zu Zweiergruppen. Das Hin und 
Her zwischen den Taktarten verleiht der Musik Energie. Auch im Finale 

BEETHOVEN
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Konzertvorschau 

Soli fan tutti — 8. Konzert
Werke von Mieczysław Weinberg und Franz Schubert 
M I T G L I E DE R DE S S TA AT S ORC H E S T E R S DA R M S TA D T

So, 14. Mai 2023, 11:00 Uhr / Foyer Großes Haus

4. Teddybärenkonzert
Krach mit Bach
Die beiden berühmten Komponisten Georg Friedrich Händel und Johann 
Sebastian Bach hängen viel herum: Seit ewigen Zeiten fristen sie ihr Dasein 
in den Bilderrahmen des Musikzimmers im kleinen Schlossmuseum. Doch 
allabendlich um Mitternacht steigen sie heraus, und dann entbrennt zwi-
schen ihnen ein großer Streit: Wer von ihnen war der bessere Komponist? 
M I T Jörg Schade (Bach), Carl-Herbert Braun (Händel), Christina Wiesemann
S TA AT S ORC H E S T E R DA R M S TA D T

L E I T U N G Giacomo Marignani
Mi, 24. Mai 2023, 10:00 Uhr / Foyer Großes Haus
Do, 25. Mai 2023, 10:00 Uhr / Foyer Großes Haus

spielt Beethoven mit musikalischen Gegensätzen: gesangliche Linien und 
ein schneller, etwas wuseliger Grundpuls stehen miteinander im Wider-
streit, dann Akkordblöcke, Einsprengsel von Melodien, retadierende Mo-
mente, das Tempo herausnehmen, um noch effektvoller zu enden.

Die Komponisten der Romantik haben den Ideenreichtum der „Vierten“ ge-
sehen und sie besonders geschätzt. Mendelssohn wählte die „Vierte“ für sein 
Debüt als Dirigent im Leipziger Gewandhaus – mit durchschlagendem Erfolg.

Gernot Wojnarowicz

BEETHOVEN



LIEBE MUSIKFREUND*INNEN,

der Freundeskreis leistet einen wesentlichen Beitrag dazu, den Sinfoniekonzerten am 

Staatstheater Darmstadt eine besondere Attraktivität zu verleihen. Er verdankt seine 

Gründung im Jahre 1989 einer Anregung von Hans Drewanz, dem damaligen General- 

musikdirektor, und er hat sich seitdem unentbehrlich gemacht. Wir ermöglichten in den 

letzten Jahren Konzerte mit Sabine Meyer und Frank Peter Zimmermann, Lise de la Salle, 

Georg Zeppenfeld und Antoine Tamestit, Michael Barenboim, Yulianna Avdeeva, 

Alban Gerhardt, Anton Gerzenberg, Sharon Kam, Diana Adamyan und zuletzt Alexej 

Gerassimez. Zeigen auch Sie Kunstverstand und Initiative! Werden Sie Mitglied im 

Freundeskreis Sinfoniekonzerte Darmstadt e. V. Wir freuen uns auf Sie!
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