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150 Jahre Puccini

www.puccini150.de

_2008 ist Puccini-Jahr. Am 22. Dezember jährt sich der Geburtstag des beliebten italienischen 
Opernkomponisten zum 150. Mal. Er komponierte Klassiker wie La Bohème, Madama Butterfl y,
Tosca und Turandot und Arien wie Nessun dorma! oder O mio babbino caro. Sie berühren die Herzen 
des Opernpublikums in aller Welt und leben in den Aufnahmen großer Sänger von Luciano Pavarotti 
bis zu Anna Netrebko weiter.

_Einen repräsentativen Überblick über die Höhepunkte der Puccini-Diskographie bieten die Doppel-
CD und die DVD Puccini Gold, auf denen Ihnen die besten Puccini-Sänger der letzten 50 Jahre 
begegnen. Freuen Sie sich auf weitere Puccini-Veröffentlichungen von Deutsche Grammophon und 
Decca in 2008 und informieren Sie sich auf www.puccini150.de.

PucciniPUCCINI GOLD 
Die bekanntesten Arien und Duette 
mit Luciano Pavarotti, Montserrat 
Caballé, Renée Fleming, José Carreras, 
Roberto Alagna, Plácido Domingo, 
Rolando Villazón, Anna Netrebko, 
Jonas Kaufmann, Angela Gheorghiu, 
Andrea Bocelli u.a.
Decca 2 CD 475 9379 · Decca DVD 074 3277
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KlassikAkzente wird herausgegeben von

Liebe Musikfreundin, lieber Musikfreund,

Salzburg scheint in Trauer versunken. Auch in diesem Jahr muss 
das Sommerfestival auf „seinen“ Star Anna Netrebko verzichten. 
Wurde im vergangenen Jahr noch eine regelrechte (und unfaire!) 
Schlammschlacht um die krankheitsbedingte Absage ihrer Kon-
zerte geführt, ist der klassische Megastar vor ähnlichen Angriffen 
dieses Jahr gefeit: In wenigen Wochen steht die Geburt ihres 
Sohnes an – wer wollte dagegen polemisieren? Natürlich hätte 
man die Netrebko, deren kometenhafte Karriere mit ihrer Salz-
burger Donna Anna begann und später mit Violetta, Natascha, 
Giulietta sowie Susanna beständig an Fahrt gewann, anno 2008 
gern als Gounods Juliette erlebt. Aber wie schon Rolando  
Villazón ihre Absage humorvoll kommentierte, wäre eine hoch-
schwangere Julia selbst in einer noch so modernen Inszenierung 
doch des Guten etwas zu viel …
	 Aber Salzburg hat nicht den geringsten Grund zur Trauer. Der 
Reigen alter und junger Stars, von Senkrechtstartern und Hoff-
nungsträgern gereicht Salzburg auch dieses Jahr vollauf zur Ehre. 
Allen voran das Salzburg-Debüt des fünffachen Chopin-Wettbe-
werb-Preisträgers Rafał Blechacz und die Debüts des südameri-
kanischen Bassbaritons Erwin Schrott in Mozarts „Don Giovanni“ 
sowie der jungen georgischen Sopranistin und frischgebackenen 
Decca-Künstlerin Nino Machaidze in „Roméo et Juliette“. Dazu 
Konzerte der Tastenstars Aimard, Brendel, Pollini und Lang Lang, 
und Dirigentenlegenden wie Boulez, Muti und Salonen sowie der 
Sängerelite Garanča, Villazón und Quasthoff. Und das Beste dar-
an: Viele der hochkarätigen Programme bleiben nicht nur dem 
Salzburger Publikum vorbehalten, sondern werden live oder als 
Livemitschnitt im „Internationalen Musikfestspiel“-Sommer im 
KulturRadio bzw. im „Festspielsommer“ auf 3sat übertragen. So 
etwa am 29. Juli das Gipfeltreffen zwischen Pierre Boulez und 
Daniel Barenboim mit Musik von Ravel, Bartók und Strawinsky, 
Gounods „Roméo et Juliette“ aus der Felsenreitschule am  
2. August und am 10. August Verdis „Otello“ aus dem Großen 
Festspielhaus mit Verdi-Spezialist Riccardo Muti am Pult der 
Wiener Philharmoniker. Wer also weder Zeit noch Mittel hat, um 
den Stars in Salzburg (und anderen europäischen Festivalorten!) 
persönlich seine Reverenz zu erweisen, kann also auch 2008 mit 
einem einfachen „klick“ auf der Fernbedienung bestens informiert 
und im Bilde sein. Man muss es eben nur wollen. 

In diesem Sinne wünscht Ihnen einen spannenden und unterhalt-
samen Festivalsommer 2008

Ihr Andreas Kluge
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Editorial
Andreas Kluge
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Nino Machaidze

Echo-Verleihung in München
Noch bleiben drei Monate bis zur festlichen Gala in München, 
aber die Preisträger des Echo Klassik 2008 stehen fest. Die 
Deutsche Grammophon und die Decca Music Group dürfen sich 
dabei über acht Auszeichnungen freuen. Sängerin des Jahres 
wird Cecilia Bartoli für „Maria“, ihre phänomenale Hommage an 
die romantische Operndiva Maria Malibran; Instrumentalist des 
Jahres wird der fünffache Chopin-Wettbewerb-Preisträger von 
2005 und Klavier-Senkrechtstarter 2007, Rafał Blechacz, mit 
seinem Deutsche-Grammophon-Debütalbum „Chopin“; in der 
Kategorie Nachwuchskünstlerin des Jahres triumphiert Danielle 
de Niese mit ihrem Decca-Debüt „Händel: Arias“, ein Echo Klassik 
für die Konzerteinspielung des Jahres/Musik des 19. Jahrhun-
derts geht an Daniel Hope, das Chamber Orchestra of Europe 
und Thomas Hengelbrock für ihre Welt-Ersteinspielung der Urfas-
sung von Mendelssohns Violinkonzert op. 64; der Preis für die 
Kammermusikeinspielung des Jahres für denselben Zeitraum 
geht an das Fauré Quartett und ihre Aufnahme mit Klavierquar-
tetten von Brahms, während die Jury dem Salzburger Mitschnitt 
der Claus-Guth-Produktion von Mozarts „Le nozze di Figaro“ den 
Preis als Musik-DVD-Produktion des Jahres zuerkannte. Albrecht 
Mayer erhält einen Echo in derselben Kategorie für seine Doku-
mentation „Händel: New Seasons“ und Bestseller des Jahres 
werden die „Duets“ mit Anna Netrebko und Rolando Villazón. 
Herzlichen Glückwunsch allen Gewinnern!
Die festliche Gala der Preisverleihung unter Mitwirkung zahlreicher 
Preisträger findet am 19. Oktober in der Philharmonie im Gasteig 
statt und wird zeitversetzt live am selben Abend, wie bereits gute 
Tradition, vom Medienpartner ZDF übertragen. Und auch hier gilt: 
Rechtzeitige Reservierung sichert die besten Plätze …
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Intro

Romeo und Julia in Salzburg
Die Geschichte ist bekannt, unendlich oft gespielt. Doch jedes 
Mal von Neuem ergreift sie, lässt keinen kalt. Shakespeares 
„Romeo und Julia“ fordert heraus – Künstler aller Epochen und 
Genres haben den tragischen Stoff interpretiert. Eine Umsetzung 
des Dramas erlebt in diesem Jahr in Salzburg eine europäische 
Premiere: Der aus San Francisco stammende Regisseur Bartlett 
Sher bearbeitet Charles Gounods in fünf Akten angelegte Oper 
„Roméo et Juliette“ für die Festspiele neu. 3sat zeigt die Auf
führung aus der Felsenreitschule in Salzburg live am Samstag,  
2. August, 20.15 Uhr, im 3sat-Festspielsommer. Shers Interpreta
tion von Gounods Shakespeare-Adaption nimmt deutlich Bezug 
auf den modernen Zeitgeist: „In einer Gesellschaft, die von Angst 
und zügellosem Kapitalismus beherrscht wird, gibt es nach Mei
nung vieler Philosophen kaum mehr Erfahrungen, die unserem 
Leben Bedeutung verleihen. Sex und Tod sind vielleicht das Einzi
ge, was uns geblieben ist.“ Startenor Rolando Villazón aus 
Mexiko singt den Roméo, die jüngst von Decca unter Vertrag ge
nommene 25-jährige georgische Sopranistin Nino Machaidze 
singt anstelle der dann kurz vor der Geburt ihres Kindes stehen
den Anna Netrebko die Juliette und feiert damit ihr Debüt bei den 
Salzburger Festspielen.
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Daniel Hope Danielle de Niese Rafał Blechacz

Cecilia Bartoli Albrecht Mayer
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Rolando VillazónFauré Quartett
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Anna Netrebko

 



Lang Lang im ZDF
Nur noch wenige Wochen bis zum Beginn der Olympischen 
Spiele, während derer sich der chinesische Pianist und klassische 
Superstar Lang Lang durch ein besonderes Engagement für sein 
Heimatland auszeichnet. Er wird als Kultur-Botschafter seines 
Landes für das ZDF-Olympia-Studio berichten und hat dafür vom 
ZDF eine eigene Kolumne zur Verfügung gestellt bekommen. 
Dort wird er sich während der gesamten Spiele immer wieder von 
besonderen Orten und Plät
zen in China melden und so 
den sportbegeisterten Deut
schen sein Heimatland auf 
seine ganz persönliche Art 
näherbringen. Natürlich ist er 
auch live im Olympia-Studio 
zu erleben und an allen Sen
detagen des ZDF mit seiner 
Musik „Time for Dreams“ zu 
den „Bildern des Tages“ zu 
hören, die der deutsche Pop/
Ambient-Musiker Schiller (alias Christopher von Deylen) kompo
niert und produziert hat. Dazu gibt es das speziell auf Lang Langs 
Rolle als Kultur-Botschafter Chinas zugeschnittene Album 
„Dreams of China“ auf Deutsche Grammophon, das neben dem 
erwähnten exklusiven Titelsong zu den „Bildern des Tages“ auch 
Musik von verschiedenen chinesischen Komponisten bietet, da
runter einige Titel von Oscar-Preisträger Tan Dun.
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www.oehmsclassics.de  ·  im vertrieb von harmonia mundi

Christoph Willibald Gluck: Ezio
Orchester der Ludwigsburger Schlossfestspiele 
Michael Hofstetter, Dirigent
Ruth Sandhoff · Kirsten Blaise · Franco Fagioli 
Sophie Marin-Degor Stefano Ferrari · Netta Or
2 CDs · OC 918

Neu erschienen bei OehmsClassics
Johann Sebastian Bach
Goldberg-Variationen
Irma Issakadze, Klavier
2 SACDs · OC 628

Anton Bruckner: Sinfonie Nr. 4 
„Romantische“ (Urfassung 1874)
Philharmoniker Hamburg 
Simone Young
OC 629 · SACD

ertrand de ertrand de illyilly
SA

CD
 · 

O
C 

63
0

Ludwig van BeethovenLudwig van Beethoven
Sinfonie Nr. 5 · Sinfonie Nr. 6 „Pastorale“
Radio-Symphonieorchester Wien · Bertrand de Billy

Ludwig van BeethovenLudwig van Beethoven
Sinfonie Nr. 3 · Egmont-Ouvertüre · Coriolan-OuvertüreSinfonie Nr. 3 · Egmont-Ouvertüre · Coriolan-Ouvertüre
Radio-Symphonieorchester Wien · Bertrand de BillyRadio-Symphonieorchester Wien · Bertrand de Billy

Kein Geheimtipp: Bertrand de  Billy 
legt mit dem RSO Wien regelmäßig 

 außer gewöhnliche Einspielungen des großen 
sinfonischen Repertoires vor. 
Bei den diesjährigen  Salzburger Fest spielen 
leitet er die Wiener Philharmoniker in Claus 
Guths Neuinszenierung des „Don  Giovanni“.

Lange stand das Radio-Symphonieorchester Wien im 
Schatten der berühmten Philharmoniker. Unter 

Bertrand de Billy sorgt es für Furore.
W G ZEIT

in exemplarischer eethoven aus ien

NEU

2 SACDs · OC 628

317-Klassik Akzente.indd   1 20.06.2008   12:01:00 Uhr

Laser in Blau
Als vor etwa 25 Jahren die CD ihren Siegeszug antrat, war 
der Legende nach für das Fassungsvermögen Wilhelm 
Furtwänglers Aufnahme von Beethovens Neunter Sym
phonie entscheidend: 74 Minuten hatte er 1951 am Pult 
der Berliner Philharmoniker gestanden. Und die mussten 
nach dem Willen der Erfinder ohne Unterbrechung auf 
eine Scheibe passen. Seitdem geht es bei neuen Formaten 
immer wieder um das Fassungsvermögen – vor allem, weil 
Ton- und Bildqualität immer weiter in Richtung Elysium 
vordringen. So wurde mit der SACD Surround Sound im 
Wohnzimmer möglich; das überlegene Bild der DVD läute
te schnell den Tod der verrauschten Videokassette ein. 
Jetzt ermöglicht ein neuer Silberling endlich perfektes 
Bild und perfekten Ton gleichzeitig: Die Blu-ray Disc (so 
benannt nach dem blauen Laser, mit dem sie abgetastet 
wird) bietet Platz für Surround Sound und High-Definition-
Video. Deutsche Grammophon und Decca leisten auch 
hier Pionierarbeit und veröffentlichen rund ein Dutzend 
der besten Aufnah
men beider Labels 
auf Blu-ray. Mehr 
zum neuen Format 
wird KlassikAkzente 
in einer der nächs
ten Ausgaben be
richten.



Am Anfang war er selbst der Verführte. Acht Jahre jung war der klei-
ne Erwin aus Montevideo, als er sein erstes Theaterstück zu sehen 
bekam. Wie sich die Figuren über die Bühne bewegten und dabei 
ihre Geschichte erzählten, das ging ihm nicht mehr aus dem Kopf. 
Seine großen braunen Augen standen weit offen vor Staunen. Das 
Theater – was für eine Welt! 
	 Bis heute, fast 30 Jahre nach seiner ersten Begegnung mit der 
Bühne, hat Erwin Schrott das Staunen nicht verlernt. Aus diesem 
Grund lässt er die Dinge gerne auf sich zukommen. Das war mit 
seinem ersten Soloalbum für die Decca nicht anders. Erwin Schrott 
hat sich Zeit gelassen, er will nichts pushen, am wenigsten seine 
Stimme. Und so vergingen rund anderthalb Jahre von der Idee, „es“ 
zu tun, bis zur ersten Aufnahmesitzung. Dieser Mann lässt sich halt 
nicht gerne dazu verleiten, Dummheiten zu machen, die ihm hinter-
her leidtun könnten. Zu Reue besteht bei seinem Debüt-Recital  
für das Londoner Traditionslabel allerdings überhaupt kein Grund.  
Das würde er so direkt zwar nicht zugeben, da er die Selbstkritik für  
eine hohe Tugend des Sängers hält. Immerhin aber sagt er über  
seine erste CD: „Ich mag das Ergebnis.“ 
	 Wer Erwin Schrott hört, wird kaum glauben wollen, dass sein 
Weg auf die großen Bühnen dieser Welt keineswegs ein geradliniger 
Selbstläufer war. Nachdem er zu der Überzeugung gelangt war, 
dass er in Südamerika nicht die Ausbildung bekommen würde, die 
seinen Ansprüchen genügt hätte, ging er nach Europa. Doch aus-
gerechnet in Italien, dem Land des Belcanto, machte er frustrieren-
de Erfahrungen mit Gesangslehrern. Und dann flog er auch noch 
vorzeitig beim renommierten Belvedere-Wettbewerb in Wien raus! 
	 Aber die Leidenschaft für die Oper saß zu tief, als dass der jun
ge Mann aus dem fernen Uruguay den Kopf in den Sand gesteckt 
hätte. Er ging zurück in seine Heimat und schaffte dort das Bühnen
debüt. Mit seiner dunklen Stimme sang er sich einige Jahre durch 
kleinere Rollen wie den Colline in Giacomo Puccinis „La bohème“. 
	 Und dann, im Jahr 1998, schlug sie, die Stunde des Erwin 
Schrott. Der damals 26-Jährige gewann den Operalia-Wettbewerb, 
den Plácido Domingo fünf Jahre zuvor ins Leben gerufen hatte. 
Seine Siegerarie durfte Schrott ein Jahr später an einer der wich-
tigsten Bühnen der Welt erneut singen. Mit dem von düsterer 
Todesahnung gezeichneten Banquo aus Verdis „Macbeth“ stellte 
sich der Südamerikaner den Wienern vor. Ab da war es geschehen 
um die Opernwelt. 

	 Nicht nur, dass dieser Bassbariton allen Klischeevorstellungen 
davon, wie ein Opernsänger zu sein hat, widerspricht. Seine künst-
lerische Persönlichkeit erwies und erweist sich bis heute als so 
groß, dass sie einfach in keine Schublade passen will. Denn graue 
Langeweile ist dem Mann mit der schwarzen Stimme ein Graus. Er 
liebt die Farben, die das Leben bietet, und er kann sie alle hörbar 
machen. Dies ist die eigentliche Sensation, die aus dem Ausnah-
mesänger den Ausnahmekünstler Erwin Schrott macht. Er kann 
einfach alle Register ziehen – und das nicht nur als Leporello.  
In Salzburg gibt er übrigens sein Debüt in der Diener-Figur aus 
Wolfgang Amadeus Mozarts „Don Giovanni“ – die Rolle ist Schrott 
besonders ans Herz gewachsen. Vielleicht, weil Leporello sehr  
viel entspannter durch das Leben gehen kann als sein Herr, der 
rastlos getriebene Don Giovanni. 
	 Die Register-Arie des Leporello kann ein launiges Paradestück 
sein, das viele Bässe und Bassbaritone gerne singen, weil es in der 
Stimme liegt und bei den Zuhörern gut ankommt. Dagegen ist 
nichts zu sagen. Wann aber hat man diese Figur derart weit weg 
von Stimmprotzerei gehört, oder besser: erlebt? Vom fulminanten 
Aufblühen der hohen Töne bis zum fast schon lapidar hingewor-
fenen Einschub ist Schrotts Leporello eine einzige lebensechte Plau-
derei. Als käme Giovannis Diener mal eben vorbei, um zu erklären, 
was Sache ist. Diese Aufnahme ist das absolute Gegenteil zu 
Opernroutine und eitlem Sängergehabe. Und genau aus diesem 
Grund darf man Erwin Schrott als einen Vertreter jenes neuen Typs 
Sänger bezeichnen, für den hohe Kunst nichts zu tun hat mit der 
Entfernung vom normalen Leben. Singen ist für ihn Kommunikation 
in einer ganz ursprünglichen und direkten Art. Das klingt bei ihm 
derart verblüffend einfach, dass man vergessen könnte, welch  
hohe technische Fähigkeit und interpretatorische Durchdringung 
dahintersteckt. Diese Natürlichkeit verbindet ihn mit den heraus- 
ragenden Künstlern seiner Generation wie Rolando Villazón, Elīna 
Garanča oder Anna Netrebko. 
	 Mit der russischen Sopranistin verbindet den uruguayischen 
Bassbariton natürlich noch etwas ganz anderes. Doch über sein 
Privatleben zu reden macht Erwin Schrott keinen Spaß. Außer, 
wenn er von seiner Anna schwärmen darf. Als eigenes Universum 
mit unendlich vielen Farben beschreibt er die Frau, mit der gemein-
sam er in Wien leben und das gemeinsame Kind aufziehen wird.  
Er schätzt ihre Intelligenz und die Art, wie sie mit dem ungeheuren 

Der Bassbariton Erwin Schrott zieht alle Register seines Fachs und verweigert sich  
gleichzeitig allen Klischees.

VERFÜHRTER VERFÜHRER

Titel
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Der Bassbariton Erwin Schrott zieht alle Register seines Fachs und verweigert sich  
gleichzeitig allen Klischees.
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Weit weg von Stimmprotzerei:
Erwin Schrott



Erwartungsdruck fertig wird, der bei jedem Auftritt auf ihr lastet. 
„Wenn ich mir vorstelle, ich wäre an ihrer Stelle … – ich kann sie nur 
bewundern“, drückt er nachdenklich seine grenzenlose Hoch
achtung für Anna Netrebko aus. 
	 Doch auch er selbst lässt sich durch steigenden Erwartungsdruck 
nicht zu unüberlegten Versuchen mit seiner Stimme verführen. Für 
einen Bassbariton lebt es sich eben entspannter als etwa für einen 
Tenor. Übrigens: Von Anna und Erwin als neuem Traumpaar der 
Oper will er gar nichts wissen. Da verfinstert sich der Blick sogar ein 
wenig. Und das erinnert daran, dass Erwin Schrott auf der Bühne 
gar nicht immer nett sein mag. Das Spannungsfeld zwischen der 
Verführung und der Lust am Untergang (gerne der anderen)  
bestimmt auch sein Debüt bei Decca.
	 Zum lebensfrohen Leporello gesellt sich der ziemlich unge
mütliche Don Giovanni. Der Edelverführer ist für Erwin Schrott 
mindestens bis zum Jahr 2012 eine Glanzrolle. Er findet es zwar 
eigenartig, so weit in die Zukunft planen zu müssen, wo man noch 
nicht einmal weiß, was das Leben in den nächsten Stunden für 
Überraschungen bereithält. Doch was soll man machen, wenn man 
so aussieht und so singt? Und das ist noch nicht alles. Die 
schauspielerische Umsetzung ist ihm ebenso wichtig. „Die Rolle 
muss ein Teil der eigenen Persönlichkeit werden, sonst kann die 
Darstellung auf der Bühne nicht glaubwürdig sein“, sagt Schrott. 
	 Zum Glück kann man das bei diesem Sänger nicht nur sehen, 
sondern auch hören. Erwin Schrott macht aus den zwölf Nummern 
der Aufnahme dramatische Szenen, er gestaltet sie so suggestiv, 
dass sich im Kopf des Zuhörers zwangsläufig Geschichten und  
Bilder einstellen wollen. Für den einsamen spanischen Herrscher 
Philipp II., der alles hat außer Liebe, findet Schrott die richtige  
Mischung aus kühlem Kopf und tiefer Verzweiflung. Dass er sich für 
die selten zu hörende französische Fassung der Verdi-Oper  
entschieden hat, gibt der großen Arie eine zusätzliche distinguierte 
Note. Wie anders tönt das hämische Lachen des Mephistopheles 
aus Charles Gounods „Faust“, das bei Schrott viel weniger nach  
einer Opernfigur als nach einem unangenehmen Zeitgenossen 
klingt, dem man lieber nicht persönlich begegnen möchte. 
	 In das Zentrum seines Debüt-Albums hat Schrott allerdings 
Mozart gestellt. Alle drei Arien des Titelhelden aus „Die Hochzeit 
des Figaro“ sind vertreten und jede schildert den Bediensteten des 
Grafen in einer anderen Lebenssituation. Und natürlich lässt er 
dunkel timbriert und abgründig-attraktiv hören, warum er mit seiner 
Interpretation des Don Giovanni noch jedes Publikum für sich 
einnehmen konnte. Auch wenn er jedes Klischee über sein Leben 
und seine Kunst zum Teufel wünscht: Die Rolle des Verführers ist 
Erwin Schrott auf den Leib geschrieben. Und in die Stimme.
Joe Mengelkoch

„Leporello kennt 
Don Giovanni besser
als Don Giovanni 
sich selbst!“

Titel

Mag gar nicht immer nett sein:
Erwin Schrott

Erwin Schrott, 
Bassbariton
Orquestra de la 
Comunitat Valenciana
Dirigent: Riccardo Frizza

Mozart • Verdi • Berlioz 

Gounod • Meyerbeer
Arien

Decca 
CD 478 0473
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KlassikAkzente: Albrecht Mayer und Ve­
nedig, das ist ja eine besondere Liebesge­
schichte …
Albrecht Mayer: Ja, das kann man wohl 
so sagen! Als ich mit acht oder zehn Jahren 
zum ersten Mal nach Venedig kam, das war 
von Anfang an absolute Faszination. Allein 
schon dadurch, dass Venedig autofrei ist, 
wirken das spezielle Flair, diese Morbidität 
der Stadt und die Größe ihrer Vergangenheit 
sehr, sehr stark. Heute ist das sehr teuer, 
aber damals war es noch viel einfacher, mit 
einem Boot durch die ganzen kleinen Gas­
sen zu fahren, und ich habe einfach alles 
fotografiert. Seitdem war ich eigentlich jedes 
Jahr mindestens einmal da.
KlassikAkzente: Welche Rolle spielte die 
Oboe im Musikleben des barocken Venedig?
Mayer:  Das Barock war schon die beste 
Zeit für die Oboe, denn sie hatte damals 
Aufgaben, die ihr kaum andere Instrumente 
streitig machen konnten. Und die Gattung 
des Oboenkonzerts blühte gerade in Vene­
dig. Das sieht man schon am Œuvre Vivaldis 
als einem der wichtigsten Komponisten sei­
ner Zeit. Er hatte ja diese Mädchen zur Ver­
fügung …
KlassikAkzente: An der Pietà …
Mayer: Ja, er hatte als Maestro di violino 
am Pio Ospedale della Pietà, einem Waisen­
haus für Straßenmädchen, ei­
nen praktisch unerschöpflichen 
Vorrat an Talenten, die er ab­
schöpfen und musikalisch er­
ziehen konnte. Er hatte alle 
Möglichkeiten, diese Mädchen 
zu kasteien, zu quälen, und zu 
Höchstleistungen anzutreiben. 

200 Violinkonzerte, viele Flötenkonzerte,  
25 Fagottkonzerte mit immer radikaleren  
virtuosen Anforderungen …
KlassikAkzente: Das Gros seiner Solokon­
zerte hat Vivaldi für diese Mädchen ge­
schrieben?
Mayer: Ich glaube alle! Das gilt auf jeden 
Fall für die Zeit, die er an der Pietà tätig war.
KlassikAkzente: Im Gegensatz zu Ihren 
früheren Bach- und Händel-Aufnahmen  
enthält „In Venedig“ wenige neue Arrange­
ments. Jedoch ist das erste Stück Ihre 
Transkription aus Vivaldis „Vier Jahreszeiten“. 
Warum wollten Sie das Programm gerade 
damit beginnen?
Mayer: Einfach weil es mittlerweile eines 
meiner Markenzeichen ist, mir Stücke für 
die Oboe „auszuleihen“ und ihnen meine ei­
gene Stimme zu geben. Ansonsten sollte 
die CD aber von Anfang an mein klassisches 
Kernrepertoire, also die wichtigsten und 
meistgespielten Oboenkonzerte des vene-
zianischen Barock, enthalten. 
KlassikAkzente: Ihre Stellung als Top-
Oboist hätte ein solches CD-Programm  
eigentlich schon lange nahegelegt …
Mayer: Schon, aber für mich war dazu die 
Inspiration aus erster Hand, also von abso­
luten Barockspezialisten wie Luca Pianca 
und Riccardo Minasi, das Entscheidende. 

Jetzt erst hat sich mir das richtiggehend 
aufgedrängt: Jetzt habe ich das Ensemble, 
das ich immer haben wollte, jetzt nehme ich 
das Repertoire einmal in für mich gültiger 
Form auf. 
KlassikAkzente: Aber Sie sind dabei nicht 
unbedingt den üblichsten Weg gegangen.
Mayer: Nein. Wir haben alles à cinque auf­
genommen, das heißt, jede Stimme ist im 
Orchester nur einmal vertreten. Wodurch je­
der Musiker seinen Part sehr solistisch ge­
stalten und die Freiräume nutzen konnte, 
die Komponisten wie Marcello und Albinoni 
– im Gegensatz übrigens zu Vivaldi – in den 
Verzierungen belassen haben. Dadurch ist 
für alle eine Freiheit entstanden, die mich 
immer noch sehr begeistert. Das wäre mit 
einer größeren Besetzung unmöglich ge-
wesen.
KlassikAkzente: Vivaldis berühmtes C-Dur-
Konzert empfindet Albrecht Mayer – wört­
lich – als „wild und verrückt“...
Mayer: Absolut. Das C-Dur-Konzert ist mit 
weitem Abstand zu allen Zeitgenossen das 
virtuoseste Oboenkonzert – übrigens auch 
für eine sehr lange Zeit danach. Vivaldi lote­
te hier die Grenzen des Machbaren auf der 
Oboe aus. Er muss damals eine außerge­
wöhnliche Schülerin gehabt haben. Die er 
vielleicht – das ist natürlich bloße Theorie – 

sehr gefördert hat, weil er in sie 
verliebt war? Jedenfalls hat er 
dieses fantastische Konzert für 
ein ganz besonderes Talent ge­
schrieben. Ein ganz wildes, un­
gestümes, sehr opernhaftes 
Werk.
KlassikAkzente: Das zweite 

Interview
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„Venedig, das ist für mich 
nur ein anderes Wort für Musik.“
Albrecht Mayer ist wohl der berühmteste Oboist der Welt – und großer Venedig-Fan. Aber mit den traditionellen 
Kernrepertoires der Oboe, den großen venezianischen Oboenkonzerten Vivaldis, Marcellos und Albinonis, hat er sich 
lange Zeit gelassen. Im Interview mit Holger Wemhoff, Chefmoderator von Klassik Radio, erklärt er, warum.

Albrecht Mayer, Oboe
Veröffentlichung: 15. August

Vivaldi • Marcello
Lotti • Platti • Albinoni

In Venedig
Decca

CD 478 1024
CD + DVD 478 0459



F
o

to
: 

Ja
so

n
 B

el
l 

/ 
D

ec
ca

Geht auf in Vivaldis Feuer:
ALBRECHT MAYER
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ganz berühmte Werk auf der CD, Alessandro 
Marcellos d-Moll-Konzert, könnte man in 
seiner Eleganz und Gemessenheit als Ge­
genpart zu Vivaldis Feuer beschreiben.
Mayer: Ganz genau. Marcello ist niemals 
wild oder ausufernd. Er schuf sozusagen 
den Archetyp des Oboenkonzerts, mit sehr 
starken Strukturen und einem „höfischen“ 
Charakter, sehr galant, sehr elegant. Das 
macht es zu einem Schwesterwerk des 
Albinoni-Konzerts, sie teilen sich sogar die­
selbe Tonart. Diese beiden haben sich ein­
deutig gegenseitig inspiriert. 
KlassikAkzente: Das Konzert wurde ja lan­
ge Zeit Alessandros Bruder Benedetto zu­
geschrieben.

Mayer: Ja. Und zwar in einer anderen Ton­
art, in c-Moll. Wir wissen noch gar nicht lan­
ge, dass das Konzert von Alessandro 
stammt. Deshalb sollte auch der sehr ein­
flussreiche Benedetto seinen Platz auf der 
CD finden. Eines Tages brachte mein Laute­
nist Luca Pianca die Canzone „Se morto …“ 
mit, die ursprünglich für Sopran, Alt und 
Continuo komponiert wurde. Ein herrliches, 
harmonisch verrücktes Stück, das, als wir 
es mit Violine und Oboe d’amore probierten, 
einen komplett neuen, eigenen Klang be­
kam. Da war uns sofort klar: Das muss auf 
die CD!
KlassikAkzente: Auf Umwegen findet über 
das Marcello-Konzert auch die Musik Ihres 

Leib- und Seelen-Komponisten Johann Se­
bastian Bach Eingang in das venezianische 
Programm.
Mayer: Bach hat dieses Konzert entweder 
gehört oder zumindest gelesen und war so 
fasziniert davon, dass er es nicht nur für 
sich, also für das Cembalo, bearbeitet, 
sondern auch noch eigene Verzierungen für 
den langsamen Satz geschrieben hat. Ge­
nau die haben wir verwendet. Dass Bach 
sozusagen diesem „barocken Belcanto“ 
sein eigenes, deutsch-protestantisches 
Gewand übergezogen hat, das hat mich 
sehr fasziniert. Da merkt man absolut 
schon den typischen Gegensatz zwischen 
deutscher und italienischer Mentalität.
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Johann Sebastian Bach • Sofia Gubaidulina
In tempus praesens
Deutsche Grammophon 
CD 477 7450

Anne-Sophie Mutter, Violine
Trondheim Soloists • London Symphony Orchestra 
Dirigent: Valery Gergiev
Veröffentlichung: 19. September

Im Spannungsfeld zwischen 
zwei Komponisten:
Anne-Sophie Mutter



In der russischen Orthodoxie 
wird Sophia als Göttin der Weis-
heit und des schöpferischen 
Konzepts verehrt. Eine Göttin, 
die ständig unter uns weilt, eine 
Göttin der ewigen Gegenwart. 
Eine Göttin, die der Komponistin 
Sofia Gubaidulina nun als Muse 
diente, als sie ihr zweites Violin-
konzert für Anne-Sophie Mutter 
komponierte. Sophia, Anne-
Sophie und die Kunst der Ge-
genwart – das Ergebnis ist eine 
Zeitreise durch die Musikge-
schichte zur unmittelbaren See-
lenlage des sehenden Men-
schen.
	 Sophia, die Geige, schwebt 
in endloser Stradivari-Schönheit, 
in berührenden Kaskaden, in  
leidenden und jauchzenden Fi-
guren, über einem seufzenden, 
flirrenden, stöhnenden und äch-
zenden Orchester, aus dem alle 
anderen Geigen verbannt sind. 
Eine halbe Stunde lang spielt 
sich Anne-Sophie Mutter als  
Sofia Gubaidulinas Schöpfer-
Göttin in einen fast verzweifelten 
Rausch, scheint darum zu ringen, 
das Orchester anzustecken, da-
mit es heraufkommt in die luf-
tigen, wolkenlosen Höhen ihrer 
puren Geigenkunst – meist ver-
geblich. Dieses dramatische Vio
linkonzert trägt den Namen „In 
tempus praesens“ und beweist, 
dass Musik immer im Jetzt spielt, 
stets in der Gegenwart stattfin-
det, dass jedes Konzert ein Akt 
der Schöpfung ist – und dass 
die Schöpfung nicht immer ein-

fach, leichtfüßig und unanstren-
gend ist, sondern ein durchaus 
verzweifelter Akt sein kann, in 
dem der Schöpfer um seine 
Schöpfung ringen muss. Anne-
Sophie Mutter zeigt sich offen-
sichtlich berührt von diesem 
Stück, das ihr auf den Leib ge-
schrieben wurde: „Es gibt Stü-
cke, die einen nicht kaltlassen“, 
sagt sie, „nach der Uraufführung 
dieses Werkes bin ich von der 
Bühne gegangen, habe ge-
schwitzt und brauchte einige 
Zeit, um wieder zu mir zu kom-
men.“ Mutter verehrt Sofia Gu-
baidulina und macht den her-
ausragenden Stellenwert der 
neuen Komponistin dadurch 
deutlich, dass sie „In tempus 
praesens“ auf ihrer neuen CD 
zwei Geigenkonzerten von 
Johann Sebastian Bach gegen-
überstellt. Eine durchaus be-
achtliche Ahnengalerie für eine 
Gegenwartskünstlerin, ein gro
ßer musikhistorischer Schatten, 
dem Gubaidulina allerdings 
durchaus gewachsen ist.
	 Anne-Sophie Mutter findet 
die Zusammenstellung nur kon-
sequent. „Bach ist so etwas wie 
der geistige Führer Gubaiduli-
nas, und wohl aller Musiker“, er-
klärt die Geigerin, „von ihm kön-
nen wir lernen, dass Musik einer 
Form zu folgen hat und gleich-
zeitig hochemotional sein soll- 
te. Bei Bach findet man stets 
Grundlagen für das, was wir 
heute wohl ‚Werte‘ nennen. Sei-
ne Musik führt uns immer zur 

Frage zurück, worum es uns 
Menschen eigentlich geht.“ Und 
die Antwort auf diese Frage ist 
für Anne-Sophie Mutter ebenso 
klar wie für Sofia Gubaidulina. 
Musik kreist dauernd um irdi
sche Lust und geistige Hoffnung, 
sie ist eine Sprache, die das 
auszudrücken vermag, was wir 
sonst nur fühlen können. Musik 
ist für sie ein irritierender, ero-
tischer Akt. Oder wie Mutter es 
formuliert: „Bei Gubaidulina hört 
man stets das Leidenschaftliche, 
die Tugend der Unsicherheit und 
das Streben nach oben.“
	 Dass Anne-Sophie Mutter 
auf Gubaidulina trifft, war ei-
gentlich nur eine Frage der Zeit. 
Denn Sofia und Anne-Sophie 
sind Schwestern im musikali-
schen Geist der Schöpfergöttin 
Sophia. Gegen alle Moden glau-
ben sie an die emotionale Kraft 
der Musik, an ihren epischen 
Bogen, daran, dass Töne erzäh-
len können, wozu Worte nicht 
imstande sind. Durch diese Auf-
fassung ist Anne-Sophie Mutter 
eine der letzten Legenden der 
klassischen Musik geworden. 
Sie hat allen Moden getrotzt, 
sich jeglichem Zeitgeist entzo-
gen und geigt seit Beginn ihrer 
Karriere im Namen der Schön-
heit der Musik. Kritiker werfen ihr 
das zuweilen vor – aber nur, weil 
sie Mutters Schönheitsbegriff 
nicht in aller Komplexität fassen. 
Man kann sich ihrem Klang nicht 
entziehen, in dem sich musika-
lische Perfektion mit abgrundtief 

kluger Aussagekraft vereint.  
Musikalische Schönheit ist für  
Mutter nie nur eine wohlpolier- 
te Oberfläche, sondern immer 
auch eine süße Gefahr: Die Ge-
fahr zum Kern des menschli-
chen Seins vorzudringen. Und 
um nicht weniger geht es ihr auf 
der neuen Einspielung mit Bach 
und Gubaidulinas „In tempus 
praesens“.
	 Die Paarung von Mutter, 
Gubaidulina und Bach (Valery 
Gergiev dirigiert übrigens die 
Trondheim Soloists) ist auch eine 
Lehrstunde darüber, zu was Mu-
sik im Stande ist. Während Bach 
die historische Dimension des 
Komponierens definiert und 
Mutter sich mit der Imitation 
eines Barockbogens weitge-
hend heutig der Alten Musik 
widmet, beweist sie in Gubaidu-
linas Violinkonzert die Zeitlosig-
keit: Bachs harmonische und 
formale Grundlagen werden 
plötzlich aus unserer Zeit hörbar 
und beschreiben eine Welt im 
Umbruch, eine Welt, in der das 
Sehnen der einsamen Geige 
nach menschlicher Erfüllung, 
nach Harmonie und Schönheit 
jeden Takt um das pure Überle-
ben kämpft. Ein Werk, das in 
seiner Unmittelbarkeit genau 
dort berührt, wo Mutter es am 
liebsten hat: in der Seele der 
Musik.
Frank Laufmöller

www.deutschegrammophon.com/

mutter-bach

„Musik spielt immer im Jetzt.“
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Anne-Sophie Mutter entdeckt Sofia Gubaidulina und stellt sie Johann Sebastian Bach gegenüber. 
In diesem Spannungsfeld geht es hauptsächlich um eines: die zeitlose Wahrhaftigkeit der Musik.
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Blickt zurück, aber nicht im Zorn:
Berthold Goldschmidt

1987 gab Vladimir Horowitz in Hamburg das letzte Konzert seiner Karriere. Hier, in der Musikhalle, 
hatte sie 60 Jahre zuvor auch begonnen. Eingefädelt hatte das denkwürdige Ereignis Hamburgs Erster Bürgermeister 
Klaus von Dohnanyi – und zwanzig Jahre später erinnert er sich.

In Hamburg sagt man Tschüs!

Hamburg am 21. Juni 1987: Ein 
typischer Hamburger Sonntag: 
grau, ein bisschen freudlos, 16 °C. 
In der Musikhalle aber wartete 
man gespannt auf den Mann, 
von dem man sagte, er sei vom 
Dämon besessen und über-
haupt der genialste Pianist des 
Jahrhunderts: Vladimir Horowitz. 
Plötzlich öffnete sich eine Tür auf 
der Bühne. Ein alter Herr mit 
schelmisch durchfurchtem Ge-
sicht trat heraus und machte 
sich mit wackeligen Schritten zu 
seinem Flügel auf. Kaum ange-
kommen, griff er in die Tasten. 
Nun verstummte alles. Denn da 
war kein Phantom am Werke, 
das seinen Ruhm überlebt hatte. 
Nein: Dieser 82-jährige Herr hat-
te noch alles im Griff. Immer 
noch tänzelten und wirbelten 
seine Finger, die er merkwürdig 
flach mit nach oben gerichteter 
Kuppe hielt, auf den Tasten her-
um; immer noch wusste er mit 
kapriziösen Pointen zu überra-
schen und der spröden Mecha-

nik seines Instruments zarteste 
Töne zu entlocken, sei es bei 
Schumann, Chopin, Liszt oder 
seiner großen Liebe Mozart. Ein 
gewaltiger Donner fegte nun 
durch den Saal: „Bravo!“, „Bra-
vissimo!“, lärmte es von den 
über zweitausend Plätzen. Ein 
Glück für die Musikwelt, dass 
das Recital mitgeschnitten wur-
de, denn eines ahnte an diesem 
Abend niemand: Es war Horo-
witz’ letzter öffentlicher Auftritt. 
Zwei Jahre später starb er in 
New York.
 	 „Er hat Klavier so gespielt. 
wie Mozart komponiert hat“, 
schwärmt Klaus von Dohnanyi 
heute noch von dem denkwür-
digen Ereignis, das er seinerzeit 
als Erster Bürgermeister der 
Stadt mit eingefädelt hatte. Seit 
1982 hatte er mit Horowitz kor-
respondiert und ihn gebeten, in 
Hamburg aufzutreten. Horowitz 
versprach für 1986 und 1987, 
zu kommen. Eine große Ehre für 
Hamburgs Ersten Bürgermeister, 

schließlich hatte der „König der 
Pianisten“ im Laufe seines Le
bens fünf amerikanischen Präsi
denten abgesagt – inklusive 
John F. Kennedy. 
	 Und als Horowitz dann kam, 
war es, als schließe sich ein 
Kreis: Über sechzig Jahre zuvor, 
im Januar 1926, war der damals 
unbekannte Horowitz erstmals 
in der Hamburger Musikhalle  
als Ersatz eingesprungen. Sech
zig Jahre auch hatte Horowitz 
Deutschland und seine russi
sche Heimat gemieden – die 
Gräuel der Nazis und Kommu
nisten stets im Hinterkopf. Dass 
er ausgerechnet hier in Ham
burg sein Comeback und sei-
nen letzten Auftritt feiern würde, 
war für Dohnanyi also viel mehr 
als nur eine Ehre.  

„Ich bin eigentlich nur mehr ein 
Gespenst“, soll Vladimir Horo
witz gesagt haben. „Das Publi
kum kommt, um mir gleichsam 
Blumen aufs Grab zu legen.“ 
„Ha!“, freut sich noch heute 
Klaus von Dohnanyi über den 
Schelm Horowitz. „Er hatte so 
einen Schalk, so etwas Kind
liches.“ Und über den Abend 
sagt er: „Mich hat die innerliche 
Übereinstimmung bewegt, mit 
der dieser alte, weise, artisti
sche Mann musizierte. Ich dach
te damals nicht daran, dass er 
vielleicht nur noch zwei Jahre 
zu leben hatte. Es war zwar et
was Schwebendes in seiner 
Musik, eine Melancholie, aber 
nicht die des Abschieds.“

Teresa Pieschacón Raphael
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Sagte fünf US-Präsidenten ab,  
aber nicht den Hamburgern:
Vladimir Horowitz

Mozart • Schumann • Chopin 

Liszt • Schubert •  Moszkowski 
Horowitz in Hamburg –  The Last Concert

Deutsche Grammophon 
CD 477 7558

Vladimir Horowitz, Klavier
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Gods, Kings & Demons
Deutsche Grammophon 

CD 477 6408

René Pape, Bass
Staatskapelle Dresden 

Dirigent: Sebastian Weigle
Veröffentlichung: 15. August

Auf den internationalen Opernbühnen ist René Pape schon seit vielen Jahren ein Weltstar, dessen Karriere in einem 
Bereich allerdings einen eindeutigen Nachholbedarf aufweist: dem des Aufnahmekünstlers.

Der heimliche Weltstar

Die Erfolgsgeschichte des René 
Pape begann in den Jahren 
1974–81 als Mitglied des Dresd-
ner Kreuzchors, einem der welt-
besten Knabenchöre. Noch als 
Student debütierte er 1988 an 
der Staatsoper Unter den Lin-
den, deren Ensemble er bis  
heute angehört. Unter der Lei-
tung seines Mentors Sir Georg  
Solti reüssierte Pape 1991 als 
jüngster Sarastro aller Zeiten in  
Mozarts „Die Zauberflöte“. Seit-
dem geht es Schlag auf Schlag 
– vor allem an der New Yorker 
Metropolitan Opera, wo der 
hochelegante Mann mit dem 
samtweichen Bass mittlerweile 
in der Mehrzahl der bedeu-
tenden Partien seiner Stimmlage 

rauschende Erfolge feiern konn-
te: Leporello in „Don Giovanni“,  
Rocco in „Fidelio“, Gurnemanz 
in „Parsifal“ und natürlich in  
den Königsrollen in Wagners 
„Lohengrin“ und „Tristan und 
Isolde“ sowie in Verdis „Don 
Carlo“ und „Aida“, die er derart 
natürlich meistert, dass diese 
Partien ihm auf die hochge-
wachsene Statur komponiert er-
scheinen.
	 Was bisher fehlt, ist eine 
Laufbahn als Schallplattenkünst-
ler, die solchen Meriten ent-
spricht. Denn ein Blick auf René 
Papes momentan erhältliche 
Diskografie fördert bisher nicht 
gerade viel zutage. Es gibt 
Beethovens Neunte, eine „Zau-

berflöte“, einen „Tristan“, eine 
Mozart-Gala. Fast ebenso viele 
DVDs wie CD-Produktionen. 
Liebhaber seiner Kunst wurden 
bis dato nicht gerade verwöhnt 
mit silbernen Möglichkeiten des 
musikalischen Nacherlebens  
für zuhause.
	 Was sich jetzt ändern wird, 
denn Pape ist nach langem Hin 
und Her endlich als Exklusiv
künstler bei Deutsche Grammo-
phon angekommen. Sein erstes 
Recital-Album „Gods, Kings & 
Demons“ präsentiert die ganz 
großen Bassrollen, unter ande-
rem auch Wagners Wotan, den 
Pape in Kürze erstmalig auf  
der Bühne angehen wird, und 
es folgt einem großen Vorbild: 

Georg London, dessen berühm-
tes Album „Gods and Demons“ 
Pape um „seine“ Könige erwei-
tert hat. Wie seinerzeit Georg 
London zeigt Pape ein sehr 
breites Rollenspektrum, wie Lon
don lässt er sich nicht auf einige 
wenige „Spezialpartien“ festle-
gen. Sein zweites Anliegen mit 
„Gods, Kings & Demons“ ist, wie 
es Pape schelmisch ausdrückt, 
„ein bisschen erzieherisch“: Das 
breite Publikum soll sich daran 
erinnern, dass schöne Arien kein 
exklusives Vorrecht der Soprane 
und Tenöre sind.
Harald Reiter

www.deutschegrammophon.com/

pape-recital
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Endlich auch für zuhause zu haben:
RenÉ Pape
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Spektakulär ist es in der Tat, 
was der peruanische Belcanto-
Tenor Juan Diego Flórez seit ei
nigen Jahren auf der Opernbüh
ne und im Aufnahmestudio mit 
seiner Stimme so alles zaubert. 
Folgerichtig konnte es für sein 
neuestes Album keinen pas
senderen Titel als „Bel Canto 
Spectacular“ geben. Flórez wur
de vom „Sängerpapst“ Jürgen 
Kesting in der F.A.Z. gerade zum 
„‚Fußgänger der Lüfte‘ wie Fred 
Astaire“ gekürt,  für dessen Stim-
me es wie einst für den legen
dären amerikanischen Tänzer 
keine Gesetze der Schwerkraft 
zu geben scheine. Und wenn 
Rolando Villazón jüngst von sei
nem Kollegen schwärmte, dass 

er der wohl beste Rossini-Tenor 
sei, den es je gegeben hat, so 
darf man mit Fug und Recht er
gänzen, dass er zweifellos der 
beste Belcanto-Tenor unserer 
Tage ist.
	 Lange Zeit ein unumstöß
liches Tabu auf den Opernbüh
nen, hat Juan Diego Flórez seit 
einiger Zeit die Praxis der „Wie
derholung“ einer Arie auf offener 
Szene neu belebt. Wobei kei
neswegs er selbst die treibende 
Kraft war, sondern vielmehr ein 
außer Rand und Band geratenes 
Pub l i kum,  das  nach  de r 
berühmten Cabaletta des Tonio 
aus Gaetano Donizettis „Regi
mentstochter“ mit seinen ge
fürchteten neun hohen C laut

stark und nicht enden wollend 
nach einer „bis“, also einer Wie
derholung verlangte. Den An
fang machte 2006 das Publikum 
im Teatro Carlo Felice in Genua, 
gefolgt 2007 vom Publikum der 
Wiener Staatsoper und nun, um 
dem Ganzen die Krone aufzu
setzen, erzwang sich vor weni
gen Tagen das Publikum der 
New Yorker Metropolitan Opera 
mit minutenlangen Standing 
Ovations vor offener Szene die 
mittlerweile fast zum Marken-
zeichen des Juan Diego Flórez 
avancierte Wiederholung des 
Bravourstückes! An der Mailän
der Scala provozierte diese Wie
derholung gar eine erbitterte 
Auseinandersetzung zwischen 
Traditionalisten des Hauses und 
Fans des Tenors: Hatte Flórez 
hier doch ein 75 Jahre altes  
Tabu gebrochen, das einst vom 
großen Maestro Toscanini selbst 
verhängt worden war. Tant pis. 

Kein Wunder also, dass be-
rühmte Kolleginnen und Kolle-
gen, mit denen er bereits auf der 
Bühne zusammengearbeitet hat, 
nur zu gern der Einladung des 
Tenorissimo Folge leisteten, um 
gemeinsam mit ihm ein spek- 
takuläres Belcanto-Feuerwerk 
zu zünden. Die Sopranistinnen 
Anna Netrebko und Patricia 
Ciofi, Mezzosopranistin Daniela  
Barcellona, Bariton Mariusz 
Kwiecien und, last but not least, 
Tenorlegende Plácido Domingo 
sorgen – ganz wie es der Al-
bumtitel verspricht – für wohl-
klanggesättigte Unterhaltung auf 
höchstem Niveau.
Andreas Kluge

Juan Diego Flórez live
27.11.	Baden-Baden, 
	 Festspielhaus
30.11.	Wien (A),
	 Konzerthaus

Mach’s noch einmal, Juan Diego!
Die 18 hohen C des Juan Diego Flórez …
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Die hohen C gehen ihm nicht aus:
Juan Diego Flórez

Bel Canto Spectacular
Decca 
CD 478 0314 (Limited Edition)
CD 478 0315

Juan Diego Flórez, Tenor
Orquestra de la Comunitat Valenciana
Dirigent: Daniel Oren



Musik ist eine heilige 
Kunst, oder …? 
Nein, ich finde klassische 
Musik ist eine heilige Kunst. 
Alle andere Musik ist Mist.

Könnten Sie wählen,  
in welcher Zeit hätten Sie 
gern gelebt? 
In der Disco-Ära. Ich bin 
Jahrgang ’77, 15 Jahre früher 
wäre mir lieber gewesen. 
Als schwarze Frau hätte ich 
zwar keinerlei Bürgerrechte 
gehabt, dafür aber die Musik- 
und Modeszene auf Trab 
gehalten.

Welchen Komponisten 
der Vergangenheit  
würden Sie bitten,  
ein Stück für Sie zu  
komponieren? 
Francis Poulenc.

Welchem Maler aus  
der Vergangenheit oder 
Gegenwart hätten  
Sie gern einmal Modell  
gesessen? 
Tamara de Lempicka.

Ihr musikalisches Credo? 
Das Publikum weiß, wenn du 
es belügst.

Welches war Ihre 
musikalisch aufregendste  
Begegnung? 
1997 studierte ich in Sapporo 
beim Pacific Music Festival 
und Christoph Eschenbach 
dirigierte Mahlers 5. Sympho-
nie. Ich war 19 und das erste 
Mal in Japan, hörte das erste 
Mal die komplette Symphonie 
live und sah zum ersten 
Mal in meinem Leben einen 
„leibhaftigen“ Dirigenten.

Welche Begegnung 
würden Sie in der Fantasie 
gern herbeiführen? 
Eine Pyjama-Party mit 
Catherine Deneuve, 
Dame Judy Dench, Sophia 
Loren, Winnie Madikizela-
Mandela und Margaret 
Trudeau.

Auf welches nicht- 
musikalische Abenteuer 
würden Sie sich gern  
einmal einlassen? 
Einen Haarschnitt.

Wie sähe Ihr ideales  
Publikum aus? 
So gemischt wie nur irgend 
möglich.

Welches Musikstück treibt 
Ihnen den Schweiß auf die 
Stirn? 
In der Regel ist Beethoven 
nicht gerade einfach zu singen. 
Was für ein Knilch.

Welcher Komponist  
wird Ihrer Meinung nach  
heutzutage unterschätzt? 
Herbie Hancock, Joseph Marx, 
Joni Mitchell, Samuel Barber, 
Timbaland, Darius Milhaud.

Welche Aussage über 
Musik möchten Sie nie 
wieder hören? 
Jede, die mich mit Absicht 
dumm dastehen lassen will.

Welches Buch liegt  
neben der Stimmgabel 
und welches auf Ihrem 
Nachttisch? 
Ich lese nur aus Spaß. 
Im Moment hält mich Mark 
Haddons  „Der wunde Punkt“ 
in Atem.

Mit welcher Märchen
gestalt würden Sie sich 
identifizieren? 
Die Anna aus Kurt Weills 
„Die sieben Todsünden der 
Kleinbürger“. Wenn das nicht 
als Märchenfigur zählt, dann 
nehme ich Rumpelstilzchen, 
wegen der gemeinsamen 
Herausforderung unserer 
„schwierigen“ Namen … 

Der einzige Weg, eine 
Versuchung loszuwerden, 
ist, ihr nachzugeben, 
sagte Oscar Wilde. Was  
sagen Sie? 
Nein, manchmal gewinnt man, 
manchmal verliert man 
(niemand ist vollkommen), aber 
alles ist ein Versuch und irgend-
jemand schaut immer zu. 

Könnte man Ihnen  
in einem Sportstadion  
begegnen? 
Eher in einem Yogastudio. 
Einem BIKRAM-Yogastudio …

Welches Gericht käme 
nie auf Ihren Tisch? 
Mein eigener Arm. 

Welches der vier Tem-
peramente – sanguinisch, 
melancholisch, chole-
risch, phlegmatisch – 
entspricht Ihrem Wesen 
am ehesten? 
Ungeduldig, selbstsüchtig, 
selbstlos und getrieben.

Measha 
Brueggergosman

Measha Brueggergosman live
24.08.	Neumünster, 
	 Holstenhalle
08.11.	Berlin, Deutsche Oper

Weitere aktuelle Termine zur 
großen Deutschlandtournee 
im Dezember unter 
www.klassikakzente.de

Der klassische 
Fragebogen
beantwortet von Measha Brueggergosman
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William Bolcom • Eric Satie • Arnold Schönberg
Surprise

Deutsche Grammophon
CD 477 6589

Measha Brueggergosman, Sopran
William Bolcom, Klavier

BBC Symphony Orchestra
Dirigent: David Robertson
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Hat ihre eigenen vier Temperamente:
Measha Brueggergosman



Olivier Messiaen 
Hommage à Messiaen
Deutsche Grammophon 

CD 477 7452

Pierre-Laurent Aimard, Klavier
Veröffentlichung: 15. August

Olivier Messiaen
Garden of Love’s Sleep

Jardin du sommeil d’amour • Le Baiser de 
l’Enfant-Jésus • O sacrum convivium! u.a.

Deutsche Grammophon 
CD 477 7367

Yvonne Loriod • Myung-Whun Chung
Daniel Barenboim • John Ogdon • Olivier Latry, 
Veröffentlichung: August                                  alle Klavier

Aphorismen und Naturbilder 
prägen die musikalische Atmo
sphäre dieses Programms, das 
zeit los wirkt und in seiner 
Schlichtheit Größe zeigt. Ohne 
Wehmut, schlicht und liebevoll 
denkt hier jemand am Klavier an 
einen vertrauten Menschen zu-
rück, taucht dabei ein in eine 
Welt voller Poesie und Leiden
schaft. Das gilt für den Kompo
nisten Olivier Messiaen ebenso 
wie für seinen Interpreten Pierre-
Laurent Aimard, den man als 
Mitglied der Familie Messiaen 
betrachten kann. Aimard war 12 
Jahre alt, als er in die Klavier
klasse von Yvonne Loriod kam, 
der Muse und späteren Ehefrau 
des Komponisten Messiaen. 
Aimard galt als pianistisches 
Wunderkind und wurde von 
Messiaen und Loriod liebevoll 

gefördert und wie ein Sohn 
angenommen. Er ging mit ihnen 
auf Tournee und wohnte bei 
ihnen. Sein Spiel besitzt die 
Magie der natürlichen Nähe. Mit 
16 Jahren gewann Aimard den 
renommierten Olivier-Messiaen-
Wettbewerb und blieb fortan 
Messiaens vertrautester Schüler. 
„Messiaens Musik ist eine Mut
tersprache für mich geworden“, 
erklärt er. Kein Wunder, dass ein 
poetischer Anschlag sein Spiel 
charakterisiert und die fulminan
ten rhythmischen Pirouetten bei 
ihm spielerisch Gestalt gewinnen. 
	 Diese eher wenig bekannte 
Klaviermusik Olivier Messiaens 
ist reine Poesie. Messiaen war 
von Claude Debussys weich 
und zart fließender Leichtigkeit 
der Melodien inspiriert. Er ent
warf Räume ohne feste Gren-

zen: den Wald mit seinen Vö-
geln, karge zerklüftete Land
schaften mit seltsamen Blüten 
und Schmetterlingen, Szenen 
aus dem Urwald mit den Papu
as und ihren Tänzen in Neugui
nea und den indischen Jatis mit 
ihren archaischen Hindu-Melo
dien. Messiaen suchte das 
Wesentliche, das dem Wesen 
natürlich Eigene, das Ursprüng
liche, das noch nicht Zivilisierte, 
das sich in Ekstase ebenso wie 
in Einfachheit zeigen kann.
	 Olivier Messiaen war Synäs
thetiker, er sah Farben beim 
Hören von Musik. Zu einem Pré
lude schrieb er, es läge „ein blau-
orangefarbener Modus aus Osti
nato und Akkordkaskaden über 
einem violett-purpurfarbenen, 
volltönenden Modus.“
	 Die Messiaen-Kenner finden 

in den Klavierstücken allerlei 
skizziert, was sich im Schaffen 
des Individualisten entfalten soll
te, was seinen Einfluss auf die 
Musik des 20. Jahrhunderts 
ausgemacht hat. Eine charakte
ristische Aufforderung zur Ent
deckung des Neuen lautete:  
„die Glocken von innen hören“.
	 Das schönste Bild für das 
Programm dieser CD findet man 
in einem Gedicht von Cècile 
Sauvage über ihren ungebore
nen Sohn Olivier Messiaen: 
	 „Ich werde sagen: Ich habe 
diese Flamme diesen Augen ge-
geben, ich habe dem zweideu-
tigen Lächeln des Mondes, dem 
Leuchten des Meeres, dem Samt 
der Pflaume diese zwei kind
lichen Sterne entnommen, die 
sich dem Unendlichen öfnen.“
Margarete Zander

Pierre-Laurent Aimards 
persönlicher Dank 
zum 100. Geburtstag 
des Komponisten 
Olivier Messiaen.

Magazin
Serie: Das andere Jubiläum
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Glocken von 
innen hören

Mehr als ein Freund für  
Familie Messiaen:

Pierre-Laurent 
Aimard
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Schumann als Passion:
Carolin Widmann und 
Dénes Várjon

Robert Schumann
Die Violinsonaten Nr. 1–3
ECM New Series 
CD 476 6744

Carolin Widmann, Violine
Dénes Várjon, Klavier
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„Ich hatte das Gefühl, dass die 
Verrücktheit und Modernität die
ser Sonaten, vor allem die der 
dritten, die erst seit kurzem in 
einer verlässlichen Ausgabe 
vorliegt, bisher kaum herausge
arbeitet wurden“, sagt Carolin 
Widmann. „Schumann ist seit 
langem einer meiner Lieblings
komponisten, alles, was ich von 
ihm kenne, packt und berührt 
mich. Dénes teilt diese Passion, 
er hat die mentale Haltung der 
Stücke genau begriffen und for
dert mich enorm.“ Komponisten 
wie Rihm, Pintscher, ihr Bruder 
Jörg Widmann oder der Este 
Erkki-Sven Tüür schreiben Wer-
ke für die Geigerin, ihr Ruf als 
überlegene Interpretin Neuer 
Musik ist längst unangefochten. 
Dass sie bei ihrer ersten Platte 
mit Standardrepertoire nun zu 
Schumann greift, sagt viel aus 

über ihre künstlerische Haltung: 
Es sind die extremen Aus
drucksbereiche, die sie zum 
Klingen bringen will. Mit ihrem 
Produzenten Manfred Eicher 
haben Widmann und Dénes 
Várjon eine ganz und gar kom
promisslose Lesart der Sonaten 
eingespielt, ein klingendes Psy
chogramm der expressiven 
Werke. Agile Dynamik und poin
tierte Phrasierungen sind da zu 
hören, dazu ein immenses 
Spektrum der Tongebung von 
blass bis grell, von rau bis sei
dig. Nicht zu vergessen die im
mer „sprechende“ Tempoge
staltung der beiden Musiker. 
Romantik, da ist sich die Lese
rin von Tieck, E.T.A. Hoffmann 
und Jean Paul sicher, Romantik 
„ist emotional weit komplexer, 
als wir oft glauben. In diesen 
Stücken findet sich so viel 

Schmerz und Tragik, aber auch 
so viel an fast kauzigem Humor. 
Nur wer hier an Grenzen geht, 
wird dem gerecht, denn Schu
mann ist vielleicht der Kompo
nist, bei dem die schwarzen 
Punkte auf weißem Papier am 
wenigsten dem entsprechen, 
was letztlich gesagt werden 
soll!“. 
	 Carolin Widmann, gebürtige 
Münchnerin, ist dem großen 
Sachsen inzwischen auch räum
lich nahe: Seit 2006 unterrichtet 
sie als Professorin an der Mu
sikhochschule in Leipzig. Allein 
fünf Konzerte bringt sie dieses 

Jahr zur Uraufführung, darunter 
am 11. September ein speziell 
für sie geschriebenes Werk von 
Wolfgang Rihm mit dem Ge
wandhaus-Orchester unter Lei
tung von Riccardo Chailly. Als 
Moderne-Spezialistin möchte 
sie sich dennoch nicht verstan
den wissen. Jetzt weniger denn 
je: „Die Beschäftigung mit dem 
klassischen Repertoire läuft bei 
mir immer parallel. Letzten 
Endes geht es in der Musik 
doch immer um das Gleiche, 
Elementare. Alle bedeutenden 
Komponisten wissen das.“ 
Georg Grün 

Immer an die Grenzen gehen ...
Vier Jahre lang spielt die Geigerin Carolin Widmann nun schon im Duo mit dem ungarischen Pianisten Dénes Várjon; 
große Teile der Literatur haben die beiden sich gemeinsam erschlossen. Immer wieder kamen sie dabei zu 
Robert Schumann zurück – zu den drei Violinsonaten und den schwierigen letzten Lebensjahren des Meisters.
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In Österreich auf Platz 1, in Großbritannien knapp hinter Madonna, aber noch vor Amy Winehouse: 
Überraschende Chartstürmer in ganz Europa sind ausgerechnet österreichische Zisterziensermönche.

Mit Kyrie gegen Madonna

Das Kloster Heiligenkreuz im 
Wienerwald besteht ohne Unter-
brechungen seit dem Jahr 1131. 
Wer sich dort umsieht, wird 
überrascht feststellen, dass die 
meisten Mönche heute wieder 
junge Männer sind. Anschei-
nend hält die Klarheit und Ein-
fachheit des Klosterlebens einen 
Gegenentwurf zur Welt draußen 
bereit, der nicht so leicht von der 
Hand zu weisen ist. 
	 Noch viel älter als das Klos-
ter sind die gregorianischen Ge-
sänge, die derzeit dafür sorgen, 
dass es mit der elysischen Ruhe 
in Heiligenkreuz erstmal vorbei 
ist. Denn die CD der Zisterzien-
sermönche ist in jeder Hinsicht 
ein Phänomen – was angesichts 

ihres Programms wohl niemand 
vermutet hätte: „Chant“ enthält 
unter anderem das „Komplet“, 
das tägliche Abendgebet der 
Mönche, sowie das Requiem „In 
paradisum“, das gesungen wird, 
wenn ein Mönch stirbt. In unver-
änderter Form, genau so, wie 
die Mönche diese Musik Tag für 
Tag anstimmen. Eine Musik, die 
nicht um Kunst und Kultur willen 
betrieben wird, sondern die als 
Gebet gemeint ist – und als 
Werkzeug zur inneren Einkehr.
	 Wie der Pressesprecher des 
Klosters, Bruder Karl, versichert, 
überwiegt unter den Klosterbrü-
dern eine augenzwinkernde 
Freude über den musikalischen 
Erfolg, dessen Erlös in die Aus-

bildung von Priestern in Afrika, 
Sri Lanka und Vietnam fließen 
wird. Das gilt auch für Abt Gre-
gor, Onkel des Oscar-Gewin-
ners Florian Henckel von Don-
nersmarck und in seinem frühe
ren Leben ein Topmanager, der 
nach Aussagen des Pressespre-
chers lediglich über die mittler-
weile herunterladbaren Klingel-
töne nicht ganz glücklich ist. 
	 Kategorisch abgelehnt wer-
den allerdings die zahlreichen 
Auftrittsanfragen an die Schola. 
Wer die Mönche hören will, 
muss also die CD kaufen oder 
nach Heiligenkreuz kommen, 
wo sich an jedem Morgen ab  
5 Uhr 15 die Pforten der Kloster-
kirche für jedermann öffnen. Und 

im Innenhof des Stifts schon  
mal der eine oder andere Auto-
grammwunsch lächelnd erfüllt 
wird. 
	 Was der Gesang der Schola 
von Heil igenkreuz beim ge-
neigten Zuhörer bewirken kann, 
hat vielleicht Papst Benedikt XVI. 
am eindrücklichsten demons-
triert, als er das Kloster 2007 
besuchte. Der Gesang der Zis-
terziensermönche versetzte das 
Oberhaupt der katholischen Kir-
che damals vor den Augen der 
Weltöffentlichkeit in einen welt
entrückten Trancezustand.
Harald Reiter

www.chantmusicforparadise.com

Chant: Music for Paradise
Decca

CD 476 6774

Mönche des Zisterzienserstifts Heiligenkreuz

Auf dem Weg in die Charts:
Mönche iM Stift Heiligenkreuz
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Neulich bin ich einmal gefragt 
worden, was für mich die Seele 
der Musik ist. Ich musste eine 
Weile darüber nachdenken und 
bin darauf gekommen, dass es 
etwas Schwebendes, Unfass-
bares, Berührendes ist. 
	 Als mein Vater in den frühen 
70er Jahren die etwa 450 Lieder 
für seine Lied-Edition einspielte, 
war ich oft bei den Aufnahmen 
dabei. Ich erinnere mich gut an 
das Studio in der Schornstraße 
in München, wo die unzähligen 
Sitzungen stattfanden. Mich fas-
zinierte zunächst die Technik, die 
Bandmaschinen mit den soge-
nannten Schnürsenkelbändern, 
an denen noch während der 
Aufnahme mit einer Schere ge-
schnitten wurde, das große 
Mischpult, an dem der Aufnah-
meleiter und weitere Beteiligte 
saßen. Draußen, im Saal, hinter 
der dicken Glasscheibe, waren 
mein Vater und der Pianist. Dort 
wurden die Lieder eingesungen, 
von denen wir hier auf der CD ei-
ne Auswahl der für mich schöns-

ten und interessantesten Stücke 
hören. Es ist keine leichte Auf-
gabe, aus 450 Stücken 40 aus-
zuwählen, und so waren es oft 
Lieder, die mich besonders be-
rührt haben. Und beim Hören 
habe ich für mich auch wieder 
so viel Neues entdeckt. „Sind es 
Freuden, sind es Schmerzen“ 
etwa, die kleine „Minioper“ von 
Carl Maria von Weber, oder auch 
die prächtigen Loewe-Balladen 
wie „Meister Oluf“, die mein Va-
ter in ausgefeilter erzählerischer 
Gesangskultur vorträgt. Die gan-
ze Geschichte wird einem so 
plastisch dargeboten, dass man 
meint, man sei unmittelbar be-
teiligt. Richtig spannend! Bei den 
Schubert-Liedern habe ich be-
wusst einzelne Lieder der gro-
ßen Zyklen nicht mit aufgenom-
men, da ich meine, eine „Win
terreise“ muss man im Ganzen 
hören. Dafür habe ich einige sehr 
bekannte Lieder ausgewählt, die 
mein Vater mit großer Liebe zu 
seinem Lieblingskomponisten 
Franz Schubert singt. Darunter 

sind auch viele seiner Lieder, die 
er immer wieder mit auf seine 
Konzertprogramme setzte. Ro
bert Schumanns „Auf das Trink
glas eines verstorbenen Freun-
des“ war auch eines seiner Lieb
lingslieder, erzählte er mir einmal. 
Ich bin mir sicher, dass er, wenn 
er dieses Lied irgendwo sang, 
an seinen so früh verstorbenen 
Freund Fritz Wunderlich dachte. 
Auf der zweiten CD begegnen 
wir Werken von Richard Wagner, 
Hugo Wolf, Johannes Brahms 
und auch Richard Strauss. Ge
rade Strauss sang mein Vater 
sehr gerne. Ich erinnere mich an 
einen Liederabend bei den Salz
burger Festspielen im großen 
Festspielhaus, wo er nur Strauss-
Lieder sang. Das war ein ganz 
besonderes Erlebnis für mich. 

Ich durfte mit auf der Bühne sit
zen und die Noten wenden. Ich 
vergesse diesen Abend nicht, 
wie mein Vater die großen Lieder 
sang, mit bestechender, mühe
loser tenoraler Höhe und größter 
Lust, das Publikum im Festspiel
haus mitzureißen. Nachdem 
mein Vater acht Zugaben ge
sungen hatte und das tobende 
Publikum ihn schließlich „ent
ließ“, war ich wieder einmal da
von überzeugt, was für einen 
„Ausnahmevater“ ich hatte. 
	 Zehn Jahre nach seinem Tod 
ist mir auch ganz bewusst ge
worden, dass er etwas Schwe
bendes, Unfassbares und Be
rührendes in seiner Kunst hatte, 
das durch die vielen Aufnahmen, 
die es von ihm gibt, weiterlebt.
Florian Prey

Bach • Gluck • Mozart • Beethoven • Schubert u.a.
Die Lieder meines Vaters

Ausgewählt von Florian Prey
 Deutsche Grammophon 

2 CDs 480 0966

Hermann Prey, Bariton
Florian Prey, Bariton

Rico Gulda, Klavier u.a.

Großer Vater, stolzer Sohn:
Hermann und  
Florian Prey

Etwas Schwebendes, 
Unfassbares, Berührendes
Aus den rund 450 Liedern, 
die Hermann Prey für seine Lied-Edition der 
Deutschen Grammophon aufgenommen hat, 
hat sein Sohn Florian die für ihn schönsten 
ausgewählt. Hier seine Gedanken dazu.
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