m,sUtut\
oberschutzen

e

Foto: KUG/Alexander Wenzel

ORCHESTERKON?Z
KURIOS-VIRTUOS

Symphonieorchester Oberschutzen der Kunstuniversitat Graz
Dirigent: Martin Kerschbaum

Solist*innen: Marianna Busslechner (Flote), Gergely Sugar
(1. Horn), Matthias Riel? (2. Horn), Hannah Oder (3. Horn)
und Stefan Zunic¢ (4. Horn)

Samstag, 3. Dezember 2022, 17.00 Uhr
Kultur- und Universitatszentrum Oberschiitzen




Brillante Virtuositat und differenzierte Klangfarben versprechen die
beiden Konzerte des Symphonieorchesters Oberschiitzen am Samstag,
3. Dezember 2022 (17.00 Uhr, Jend Takacs Saal, Oberschiitzen) und am
Sonntag, 4. Dezember 2022 (19.30 Uhr, RadioKulturhaus Wien) unter
der Leitung von Martin Kerschbaum: Das ,Konzertstlick fiir vier Hérner”
von Robert Schumann und Grete von Zieritz' ,Bilder vom Jahrmarkt”
zeichnen sich durch solistische Eleganz und Brillanz aus; an ihrer Seite
erklingen Astor Piazzollas sinfonische Huldigung an den argentinischen
Tango ,Sinfonia Buenos Aires” und Ravels Meisterwerk ,Bolero”. Den
Solopart in den ,Bildern vom Jahrmarkt” spielt die gebirtige Linzer
Flotistin Marianna Busslechner, derzeit Stipendiatin der Giuseppe-
Sinopoli-Akademie der Staatskapelle Dresden. In Schumanns Konzertstiick
musizieren die Studierenden Hannah Oder und Stefan Zuni¢ mit den
beiden Kunstuniversitats-Professoren Gergely Sugar und Matthias RieR.

Klaus Aringer (Institut Oberschiitzen)



Programm

Robert Schumann
(1810-1856)
Konzertstuck fur vier Horner und Orchester F-Dur op. 86
Lebhaft
Romanze. Ziemlich langsam, doch nicht schleppend
Sehr lebhaft

Grete von Zieritz
(1899-2001)
,Bilder vom Jahrmarkt” fur Flote und Orchester

Nur immer hereinspaziert, meine Herrschaften. Sehr schnell
Schlangenbeschworung. Langsam tragend
Vagantenkind. Andante, traurig
Zigeunerin. Allegro vivace

Astor Piazzolla
(1921-1992)
Sinfonia Buenos Aires op. 15

Moderato-Allegretto
Lento
Presto

Maurice Ravel
(1875-1937)

Boléro



Martin Kerschbaum

Foto; Barbara Luisi

Der geburtige Osterreicher absol-
vierte seine gesamte musikalische
Ausbildung in Wien.

Seine Erfahrungen, die er als
Orchestermusiker bei den Wiener
Symphonikern sammeln konnte,
pragen bis heute seine Arbeit als
Dirigent.

Martin Kerschbaum begann seine
Karriere als Dirigent im Jahr 2000
mit einem Konzert der Wiener
Symphonikerim Wiener Konzerthaus,
wobei er in der Rezension der
Zeitung ,Die Presse” als Entdeckung
des Abends hervorgehoben wurde.
Besonders erfolgreich war sein
Beitrag zum offiziellen Mozartjahr
2006 im Wiener Konzerthaus als
Chefdirigent der Vienna Classical
Players unter dem Motto ,Mozart
und die Turken” sowie eine Doppel-
CD-Einspielung von Mozarts Violin-
konzerten mit dem Solisten Rainer
Honeck. Seit 2008 geht Martin
Kerschbaum regelmalliig mit den
K&K Philharmonikern auf Tournee
nach Deutschland und Skandinavien.
Im August 2009 gab er sein Debut

im Rahmen eines groRen Open-
Air-Konzerts bei den Bregenzer
Festspielen. Seitdem gastiert er fast
jedes Jahr bei diesem Festival.

2010 fUhrte ihn eine Einladung von
Maestro Wladimir Fedosejew erstmals
nach Moskau, wo er das beruhmte
Tschaikowsky-Symphonieorchester
mit Werken von Haydn und Mozart
dirigierte. Eine musikalisch fruchtbare
Zusammenarbeit besteht auch seit
vielen Jahren mit dem Symphonie
Orchester Vorarlberg, zuletzt im Mai
2017 im Rahmen des Tanztheater-
Projekts Sketches (Musik: Alfred
Schnittke) im Bregenzer Festspielhaus.

Seit 2003 ist Martin Kerschbaum
Chefdirigent der Vienna Classical
Players. Neben Konzerten in
Osterreich fuhrten ihn Tourneen
mit diesem Ensemble in den
letzten Jahren nach Malta, Italien,
Deutschland, in die Turkei und nach
Japan. Mit Gastdirigaten trat Martin
Kerschbaum mitdenverschiedensten
Orchestern in Japan, Deutschland,
ltalien, Frankreich, Spanien, Polen,
Malta, San Marino, Skandinavien,
Agypten, Kasachstan sowie in der
Schweiz, der Turkei und den USA auf.



Marianna Busslechner

Marianna Busslechner wurde 1999
in eine Musikerfamilie geboren. Ab
ihnrem vierten Lebensjahr begann sie
bei ihrer Mutter Klavier zu lernen,
mit sieben entschied sie sich fur

inr  Herzensinstrument Querflote.
Das Studium dieses Instruments
fUhrte sie zunachst in die Akademie
fur Begabtenférderung der Anton
Bruckner Privatuniversitat zu Helmut
Trawdger. Weiters erhielt sie fruh
Unterricht von Bernhard Krabatsch
(Mozarteumorchester) und Raimund
Weichenberger (RSO Wien).

Seit 2016 studierte sie zunachst im
Vorbereitungslehrgang, ab 2018
im ordentlichen Studium bei Erwin
Klambauer (Wiener Symphoniker)
am Institut Oberschutzen der KUG.
Seit Oktober 2019 studiert sie auch
Piccoloflote bei Peter Verhoyen
(Royal Flemish Philharmonic
Orchestra), ebenfalls an der
Kunstuniversitat Graz.

Meisterkurse  fUhrten sie
anderem zu Karl-Heinz Schutz
(Wiener Philharmoniker), Michael
Martin  Kofler und Martin Belic

unter

(Mlnchner Philharmoniker), Mathieu
Dufour (Berliner Philharmoniker),
Francesca Canali und Gaby Pas-
Van Riet (SWR Symphonieorchester
Stuttgart).

Marianna Busslechner gewannin den
Jahren 2006 bis 2017 Uber 24 erste
Preise bei Prima la musica Landes-
und Bundeswettbewerben. Konzerte
fuhrten sie ins Brucknerhaus Linz,
Stadttheater  Sterzing, Kolarceva
Zaduzbina Belgrad, den Festsaal
des Belgrader Parlaments, das
Konzerthaus Wien, die Oldenburger
Promenade, zur Kiwanis Open Air,
auf das Schloss Kadriorg Tallinn
und in viele weitere europaische
Konzerthauser.

Im November 2019 absolvierte sie
erfolgreich das Probespiel fur das
Gustav  Mahler Jugendorchester
und im Juni 2021 gewann sie das
Probespiel fur die Akademiestelle
bei der Staatskapelle Dresden, die
inr zwei Jahre lang die Mdglichkeit
eroffnet, in einem der Top-10-
Orchester der Welt zu spielen,
auf Tourneen mitzuwirken und
Unterricht von Mitgliedern des
Orchesters zu erhalten.

https://mariannabusslechner.com/
de/



Gergely Sugar

Der in Ungarn geborene Hornist

Gergely Sugar absolvierte
seine  kunstlerische  Ausbildung
hauptsachlich an der Budapester

Franz-Liszt-Musikakademie, an
der Universitat for Musik und
darstellende Kunst in Wien sowie an
der Kunstuniversitat Graz. Im Alter
von 21 Jahren wurde er eines der
jungsten Mitglieder des Budapester
Festivalorchesters unter der Leitung
von Ivan Fischer. Mit 23 Jahren
gewann er das Probespiel bei den
Wiener Symphonikern, wo er bis
heute Mitglied ist. FUr seine Karriere
als Dirigent verdankte Gergely
Sugar Ivan Fischer wesentliche
Impulse. Studien im Fach Dirigieren
absolvierte erbeimlegendarenJorma
Panula in Sankt Petersburg, beim
niederlandischen Orchestergrinder
Kees Bakels und bei David
Gimenez-Carreras. Als  Dirigent
arbeitete er mit dem Akademischen
Festivalorchester Sankt Petersburg,
mit verschiedenen Ensembles des
Malaysischen Philharmonischen
Orchesters, der Kammersymphonie

der Wiener Symphoniker und dem

Anna Rothschild-Ensemble Wien.
Seine  CD-Aufnahme mit dem
London Philharmonic  Orchestra

unter der Leitung von Dennis Russel
Davies fur Naxos America von Miguel
Kertsmans Concerto fur Violine, Horn
und Shofar wurde in den USA fur eine
Grammy-Nominierung eingereicht.
Seit dem Wintersemester 2011/12
ist er Universitatsprofessor fur Horn
am Institut Oberschutzen der Grazer
Kunstuniversitat.



Matthias Riel}

Matthias

Riel3, geboren 1983 in
Stuttgart, erhielt seinen ersten
Hornunterricht an der Stuttgarter
Musikschule sowie bei Friederike
Knapp. AnschlieBend wechselte er
in die Klasse von Thomas Hauschild.

Nach einem Erasmus Semester
bei Erich Penzel in Maastricht
studierte er bei Marie-Luise

Neunecker in Berlin und Gergely
Sugar an der Kunstuniversitat Graz.
Weitere Anregungen erhielt er in
Meisterkursen bzw. durch Unterricht
bei Hermann Baumann, Stefan
Dohr, Radek Baborak, Sarah Willis,
Froydis Ree Wekre, Erich Penzel und
Christian Lampert.

NacherstenOrchestererfahrungenim
Landes-undBundesjugendorchester,
der Jungen Deutschen Philharmonie
und im Schleswig-Holstein Festival-
Orchester erhielt er Engagements
beim Niedersachsischen  Staats-
orchester Hannover sowie dem
Konzerthausorchester Berlin.  Seit
2009 ist er Hornist im ORF Radio-
Symphonieorchester ~ Wien.  Als
Gast spielte er u.a. beim NDR

Sinfonieorchester Hamburg, bei
der Deutschen Radio Philharmonie
Saarbrucken  Kaiserslautern  und
bei der Camerata Salzburg unter
Dirigenten wie Daniel Barenboim,
Sir Simon Rattle, Christoph von
Dohnanyi, Christoph Eschenbach,
Simon Bychkov, Ivan Fischer, Kent
Nagano, Michael Gielen und Fabio
Luisi. Nachdem er 2016/17 bereits als
Gastprofessor an der Kunstuniversitat
Graz wirkte, ist er hier seit 2017
Universitatsprofessor fur Horn.



Hannah Oder
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Hannah Oder, geboren 1999,
konnte schon in jungen Jahren
durch ihren Vater erste musikalische
Erfahrungen sammeln. Im Alter
von acht Jahren bekam sie ihren
ersten Hornunterricht bei Andreas
Stopfner in Salzburg. Wahrend ihrer
Ausbildung am  Musikgymnasium
Salzburg wechselte sie 2015 zu
Markus Hauser. Seit Oktober 2018
studiert Hannah Oder bei Matthias
RieR an der Universitat fur Musik und
darstellende KunstGraz. Des Weiteren
bekam sie musikalische Anregungen
von Johannes Hinterholzer, Raimund
Zell und Szabolcs Zempleni. Neben
Engagements bei der Grazer
Akademischen Philharmonie, dem
Synchron Stage Orchestra Wien,
der Bad Reichenhaller Philharmonie,
der Philharmonie Salzburg und
dem Festivalorchester Immling, ist
sie auch in Jugendorchestern und
kammermusikalischen Besetzungen
tatig. Sie trat in Osterreich (u. a.
bei den Salzburger Festspielen),
Deutschland, Ungarn, ltalien und
Serbien auf.
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Stefan Zunic

StefanZuni¢,geboren1996inBelgrad,
begann im Alter von neun Jahren an
der Musikhochschule Stankovi¢ in
der Klasse von Milo$§ Dordevi¢ Horn
zu spielen. Wahrend der Grund-

und Mittelschulzeit gewann er
vierzehn erste Preise bei nationalen
und internationalen Wettbewerben.
Meisterkurse fuhrten ihn zu Peter
Damm, Radovan Vlatkovi¢, Ab Koster,
Luca Benucci, Bostjan Lipovsek,
Stefan Dohr, Edward Deskur,
Jamie Hersch, Denise Tryon und
Sarah Willis. Orchestererfahrungen
sammelte er bei der Jungen
Philharmonie Borislav Pascan,

der Deutsch-Skandinavischen
Jugend Philharmonie, dem NDR
Akademieorchester, der Jungen

Norddeutschen Philharmonie, dem
Balint Kasza Verdi Orchester Graz,
der Philharmonie Salzburg, den
Universitatsorchestern der MDW
und Oberschutzen, den Belgrader
Virtuosen und der Philharmonie
Pécs. Er trat mit Musikern und
Dirigenten wie Gianandrea Noseda,
Jukka Pekka Saraste, Lahav Shani,

Yuja Wang, Mischa Maisky und Maxim
Vengerov auf. 2020 beendete er sein
Bachelorstudium in der Klasse von
Gergely Sugar. Derzeit ist er Mitglied
in Philharmonie Salzburg.



Besetzung

1. VIOLINE

Albarracin Abellan Pablo, KM

Hlibov Ivan, KM

Gutierrez Vildosola Israel Ignacio, KM-Stv.
Curiel Pérez Javier

Gluch Aleksandra Ewa

Nadrag Vanessa

Oder Nina

Oder Spela

Soares Dias Goncalves Malheiro Ana Isabel
Weiss Matthias

Wuchse Anna

2. VIOLINE

Kuncic Hana, SF, SF-Stv.

Wulz Metalena Electra, SF, SF-Stv.
Gorup Neza

Ikeda Saya

Ivanova Anna

Kidholm Kirstine Silke Ekmann
Lee Chanwoo

Lenger Hannah

Ou Ting Yu

Rikus Mirjam Lea

Yang Yi-Chen

VIOLA

Baykulova Olesya
Hsu Shun-Yi

Karpyk Mykola
Mamchenko Ruslana
Milovi¢ Monica
Momot Vasylysa
Siradeghyan Astghik
Stevanovic Dunja

VIOLONCELLO

Bazaras Ignas

Bulatovi¢ Isidora

Chan Wan Wing
Hasenbacher-Lenger Rosalie
Komani Marigona

Limmer Lida

Park Goeun

Pletersek Alma

Van Hemelryk Merel Esther

KONTRABASS
Cabeza Carlés Sergio
Cui Shutong
Gmeiner Lukas
Janiszewski Kinga

Rodriguez Carmona Carmen Lucila

HARFE
Khoroshun Daria
Voronova Anna

KLAVIER, CELESTA
Patrick Zoe

BANDONEON
Balazic Matjaz
Kochseder Tobias

SCHLAGINSTRUMENTE
Ding Hao

Nishimura Mitsuru
Taraschenko Yehor
Tian HaoCheng

Tisel Domen

Vasik Sofia
Wuthitjepbunche Fey

FLOTE

Brundl-Pandzich Sophia
Essl Elisabeth

Gindl Hanna

Kaczor Miriam

Lasmane Kate Sabine
Oder Nika

Oyama Maiko

OBOE

Efimov Viacheslav
Loncar Josipa
Nikolac-Markic Irina
Tancsos Bianca



KLARINETTE
Edlinger Valentina
Halilovi¢ Mirza
Hofmarcher Viktoria

Ledezma Cobaleda Lucas Mateo

Stark Michael
Vasylenko Danylo

SAXOPHON
Maritschnig Sabrina
Zwanziger Katja

FAGOTT
Baumkirchner Clemens
Bejczi Matyas
Hofmann Matthias

TROMPETE
Heuchler Elisa
Martynov Yaroslav
Payerl Mario

Perwein Marco Peter
Pfingstl Thomas
Scheumbauer Florian
Sorger Markus

HORN

Ellensohn Jonas

Harich Benedikt

Hsiao Yu-Ju

Jakopin Lea Ema
Solkner Elisabeth Klaudia
Trizsi Paul

POSAUNE

David Matthias
Kurbos Nejc

Posch Alexander
Ronneburg William

TUBA
Stickelberger Lisa-Marie

Die Musiker*innen kommen aus:

Armenien, Aserbaidschan, Australien, Belgien,
Bosnien und Herzegowina, Chile, China,
Danemark, Deutschland, Japan, Kolumbien,
Korea, Kroatien, Lettland, Litauen, Osterreich,
Polen, Portugal, Russische Féderation,
Serbien, Slowenien, Spanien, Taiwan, Ukraine,
Ungarn und Vereinigtes Kénigreich

Einstudierung Streicher: Timothy Dunin
Einstudierung Blaser: Wolfgang Klinser,

David Seidel, Franz Tosch

Korperarbeit u. Auftrittstraining: Lilian Genn
Werkeinfuhrung: Elisa Heuchler, Anna Lang-
Milchrahm und Zoe Patrick im Rahmen der LV
.Gestaltung von Konzerteinflhrungen” unter
der Leitung von Ulla Pilz



.etwas ganz curioses” — Robert Schumanns
Konzertstuck fir vier Hérner und Orchester F-Dur op. 86

Schumanns 1849 in Dresden entstandenes Opus 86 ist in mehrfacher Hinsicht
ein Sonderfall. Es entstand nicht als Auftrag, sondern aus ,grofRRer Passion” fur die
Moglichkeiten des Ventil-Horns heraus. Schumann hatte dieses Instrument, das
Mitte des 19. Jahrhunderts immer noch umstritten und nicht allgemein eingeflhrt
war, unmittelbar davor in einem Adagio und Allegro op. 70 mit Klavier erprobt.
Das ,Konzertstick” fur vier Ventilhdrner integriert die drei Satze des Solokonzerts
nahtlos zu einer pausenlosen Einheit bei einer gegentber Konzerten vergleichsweise
deutlich kurzeren Ausdehnung. Schumann mag sich dabei auf die alte Tradition
der Sinfonia concertante besonnen haben, in der neben instrumentaltechnischem
Kdénnen stets auch die Qualitat des solistischen Zusammenspiels im Fokus steht.
Gleichzeitig verabschiedete er sich mit dieser in seinem (Euvre singularen Besetzung
einmal mehr von damals im Musikleben vorherrschenden Tendenzen. Die auf
auRerliche Effekte abgestellte Manier der Virtuosen war Schumann zuwider; bereits
1839 bemerkte er ,ich kann kein Concert schreiben fur den Virtuosen; ich muR auf
etwas Anderes sinnen.” Virtuositat sollte (darin wusste er sich mit Chopin einig) im
Dienste des musikalischen Ausdrucks stehen. Wie kaum ein anderes Instrument
stand das Horn als romantisches Symbol fur eine poetische Entgrenzung von Zeit
und Raum, wobei der vierstimmige Hornsatz dem Orchester ahnlich wie das Klavier
als homogenes, in sich vollstimmiges Ensemble selbstbewusst gegenubertritt.

Der Kopfsatz des Konzertstiucks erwachst aus einer mit Triolen durchsetzten
Hornfanfare, die im Verlauf mehrfach abgewandelt wiederkehrt und sich damit als
wesentlicher thematischer Baustein erweist. Langer als im Solokonzert sonst Ublich
beherrscht das Hornquartett in den Rahmenteilen das Geschehen, im mittleren
Satzabschnitt &st Schumann die Bindung der vier Horner stellenweise auf und
beteiligt das Orchester starker. Ohne Zasur schlief3t sich die d-Moll Romanze mit
einem melancholisch erzahlenden Duett zweier Horner an, in dem die klanglichen
Méglichkeiten des Ventilhornes eindringlich ausgelotet werden. Aus unvermittelt
dazwischen tretenden Trompetenstoflen heraus 6st sich das Finale; ein wirkliches
Bravourstlck, das bis heute eine herausfordernde Tour de force fur das Soloquartett
geblieben ist: Treffsicherheit, Kraft, Ausdauer und Flexibilitdt des Ansatzes werden
hier auf den Prufstand gestellt. Lyrische Kontraste, wie die weiten Melodiebdgen
eines choralartigen Abschnitts, bringen kaum Ruhe in das unaufhaltsam auf den
Schluss zustrebende musikalische Geschehen. Seit der Leipziger Urauffihrung
am 25. Februar 1850 hat sich Schumanns eigene Wertschatzung des Werkes
bestatigt: ,als etwas ganz curioses” und eines ,seiner besten Stucke” fordert es
technisch wie musikalisch von den Ausfuhrenden hochstes Kunstvermogen.

Klaus ARINGER



Grete von Zieritz: Bilder vom Jahrmarkt

Im Jahre 1971 beschloss Grete von Zieritz (1899-2001) ein Interview mit den Worten:
.Nichts wurde ich mehr herbeisehnen, als die SchlieBung der tiefen Kluft, die sich
heute zwischen lebenden ernsten Komponisten und dem Publikum aufgetan hat.
Man muRte sehenden Auges die Wurzel des Ubels erkennen und sie beseitigen.”
Der in diesen zwei Satzen geaullerte Wunsch entpuppt sich gleichsam als ein
negatives asthetisches Prinzip, dessen positive Umkehrung folgendermafien lauten
konnte: komponiere so, dass keine Entfremdung zwischen Publikum und neuen
Kompositionen entsteht. Diesem Prinzip blieb Grete von Zieritz im Laufe ihres
langen Lebens treu, ohne es sich selbst oder dem Publikum je zu leicht zu machen.

1899 in Wien geboren, siedelte Zieritz bereits fruh nach Graz um, wo sie als
pianistisches Wunderkind erste Erfolge verzeichnete. Mit nur achtzehn Jahren
legte sie am Steiermarkischen Musikverein die musikalische Reifeprufung ab
und erhielt in Graz das Angebot eine Klavierklasse zu unterrichten. Zieritz lehnte
ab — sie zog es nach Berlin, wo sie Franz Schreker kennenlernte und von 1926-
1931 in seiner Meisterklasse Komposition studierte. Nach ihrem Abschluss lebte
sie als freischaffende Komponistin, die zu Lebzeiten mit zahlreichen und hohen
Auszeichnungen wie dem GroRRen Mendelssohn-Preis fUr Komposition (1928),
dem Bundesverdienstkreuz am Bande (1978) oder dem GroRen Goldenen
Ehrenzeichen fiir Verdienste um die Republik Osterreich (1999) bedacht wurde.

Grete von Zieritz komponierte mehr als 200 Werke, die Mehrzahl davon fur
kammermusikalische Besetzungen. Neben der Kammermusik finden sich auch
Orchesterwerke und -konzerte, grol3 und kleinbesetzte Vokalmusik sowie Solowerke.
In keiner Komposition gab sie die Tonalitat vollstandig auf, sondern setzte stattdessen
auf harmonisch-kontrapunktische Klarheit und klangmalerische Effekte. Sie gab an,
dass viele ihrer musikalischen Ideen aus Visionen oder Bildern entsprangen, ohne
jedoch Programmmusik zu sein. In den Bildern vom Jahrmarkt, 1936 zunachst
fur Flote und Klavier erschienen, ein Jahr spater dann in der Fassung fur Flote und
Orchester, sind die genannten Charakteristika gut nachzuvollziehen. Der bewegte
erste Satz ,Nur immer hereinspaziert, meine Herrschaften” fuhrt die Stimmung
freudiger Erwartung vor Ohren, wahrend die ,Schlangenbeschwérung” danach das
Biegsam-Schmiegsame und fremdartig Faszinierende zu Gehor bringt. Im dritten
und vierten Satz schliefen sich zwei musikalische Charakterschilderungen an, ein
Vagantenkind” und eine ,Zigeunerin” darstellend. Die vier sehr unterschiedlichen
Impressionen werden vor allem vom Soloinstrument der Flote getragen, das bravourds
aufspielend das musikalische Geschehen bestimmt. Die Bilder vom Jahrmarkt
bestatigen ganz nachdrucklich eine Selbsteinschatzung, die Grete von Zieritz im
eingangs erwahnten Interview abgab: ,Ich bin kein Experimentierkomponist, ich
bin ein Musikerkomponist, der sich an ein Publikum von Musikliebhabern wendet.”

Ya'qub EL-KHALED



Astor Piazzolla: Sinfonia Buenos Aires op. 15 — ,Mérder
des Tangos” oder zeitgendssische Musik aus Buenos
Aires?

Der Name des argentinischen Komponisten und Bandoneon-Spielers Astor Piazzolla
(1921-1992) ist mit der Geschichte des Tangos auf das Engste verbunden. Er gilt als
BegrunderdesTango Nuevo, einer Weiterentwicklung desklassischen Tango Argentino,
indem Piazzolla auf traditionelle Melodien, Harmonien und Formen zurtckgreift, um sie
mit klassischer Musik, Jazz und damals zeitgendssischen Elementen zu kombinieren.
Als Sohn italienischer Einwanderer in Argentinien zog er 1924 mit seinen Eltern nach
New York, wo er den Jazz und die Musik von Bach entdeckte. 1936 kehrte die Familie
nach Argentinien zuruck, und noch vor seinem zwanzigsten Lebensjahr spielte
Piazzolla bereits in Buenos Aires’ erstklassigem Tango-Orchester unter der Leitung
von Anibal Troilo. 1941 erhielt Piazzolla auf Empfehlung des Pianisten Arthur Rubinstein
Privatunterricht bei einem der bedeutendsten argentinischen Komponisten, Alberto
Ginastera (1916-1983) und begann neben Tangos auch klassische Stlicke zu schreiben.

Aus dieser Zeit stammt die Sinfonia Buenos Aires op. 15, die einen persénlichen
wie musikalischen Hoéhepunkt in Piazzollas Karriere markiert. Sie wurde 1951
komponiert und ist das Ergebnis eines zehnjahrigen Studiums bei Ginastera, in
der die Asthetik des Tangos um neue Dimensionen bereichert wurde. Mit dieser
Sinfonie gewann Piazzolla ein Stipendium fur ein Studium in Paris. Auf Empfehlung
von Ginastera zeigte Piazzolla die Partitur dem Komponisten und Dirigenten Juan
José Castro (1895-1968), der ihm riet, das Werk bei einem Kompositionswettbewerb
einzureichen, fur den Fabien Sevitzky (1891-1967), der russischstammige Dirigent
des Indianapolis Symphony Orchestra, ein Preisgeld von 5.000 Pesos ausgelobt
hatte. Die Sinfonia Buenos Aires gewann den Preis und wurde am 16. August 1953
in der Universitat von Buenos Aires unter der Leitung von Sevitzky selbst aufgefuhrt.

1954 ging Piazzolla nach Paris, um bei Nadia Boulanger Komposition zu studieren, was
einen Wendepunkt in seinem Leben darstellte. Piazzolla schamte sich zu sagen, dass er
ein Tangomusiker war und in den Bordellen und Kabaretts von Buenos Aires gearbeitet
hatte. Als Boulanger seine Partituren durchging, entdeckte sie Einflusse von Ravel,
Strawinsky, Bartok und Hindemith, aber es fehlte noch eine individuelle Handschrift.
Boulanger bat Piazzolla, einen Tango auf dem Klavier zu spielen und sagte anschlieRend
zuihm: ,Duldiot! Merkst Du nicht, dass dies derechte Piazzollaist, nichtjenerandere? Du
kannst die gesamte andere Musik fortschmeiRen!”. Piazzolla folgte dem Rat. Als Mitglied
seines beruhmten Quinteto Nuevo Tango und anderer Ensembles entwickelte er einen
einzigartigen, vom Klang des Bandoneon beeinflussten Stil. Zu seinen bekanntesten
Werken gehoéren heute Libertango (1974) und Histoire du Tango (1985-1986).

Auch in der dreisatzigen Sinfonia Buenos Aires op. 15 werden klassische und
moderne Elemente miteinander kombiniert. Die Orchesterbesetzung fuhrt mit den
beiden Bandoneons populare Instrumente des Kabaretts und der StralRenmusik in
das sinfonische Orchester ein, was bei der Urauffuhrung einen Skandal verursachte.
Die sinfonischen Dimensionen und Komplexitat der Musik in Bezug auf Rhythmus,
KlangfarbeundHarmoniewarenfurMusikerund Publikumzunachstschwerzubegreifen.



Der erste Satz beginnt mit imposanten und manchmal dissonanten Akkorden fur
das gesamte Orchester, um das erste tanzerische Thema mit einer Tango-Textur in
modernistischem Stil einzuflhren. Bassklarinette, Horner, Oboen und Bandoneons
treten solistisch auf. Der Tango setzt sich im Orchester fort und wird von kurzen Soli
der Holzblaser unterbrochen. Das zweite Thema hat einen tragischeren Charakter, die
Holzblaser greifen es in einem tanzerischen Rhythmus auf, der an Strawinskys frihe
Ballette erinnert. Der Satz endet mit einer kraftigen Akkordfolge des ganzen Orchesters.

Der zweite Satz zeigt durch ein langsames Tango-Motiv einen nostalgischen Charakter.
Er wird durch ein Solo von Klarinette und Oboe eingeleitet, dann setzt sich die Melodie
immer noch sanft und mit Uberraschenden Entwicklungen fort. Ein Hohepunkt wird
im Mittelteil mit einem bewegten und modernen Tango erreicht, aber nach einem
weiteren Crescendo kundigt die Ruckkehr des Anfangsmotivs die ursprungliche
Ruhe an, der das Bandoneon eine nostalgische Note hinzufugt. Piazzolla beweist
hier als ,wahrer Meister des Tango Nuevo” seinen Sinn fur farbige Klangstimmungen.

Der dritte Satz beginnt mit einem kraftigen und lebhaften Rhythmus im Schlagzeug
Uber ein ausgefeiltes Tango-Thema. Dieser markante Rhythmus begleitet mehrere
Variationen. Der Mittelteil kontrastiert und beruhigt sich mit einigen Soli. Dann
wird das Anfangstempo mit voller Energie wiederhergestellt. Das ganze Orchester
sturzt sich in einen Hollentanz, was zu einer explosiven und grofRRartigen Coda fuhrt.

Das Werk &ste bei der Urauffihrung einen Skandal aus. Die Piazzolla-Biographen Maria
Susana Azzi und Simon Collier berichten: ,Ein GroRteil des Publikums applaudierte
frenetisch. Eine Minderheit war skandalisiert. Eine zufallige Bemerkung fuhrte zu einem
Handgemenge mit Schlagereien und Geschrei. Als Piazzolla sich verbeugte, trostete
ihn Sevitzky und erinnerte ihn an die wilden Premieren von [Igor] Strawinskys Sacre du
Printemps und Maurice Ravels Bolero. ,Mach dir keine Sorgen, das ist nur Werbung!’,
sagte er. Die traditionellen Tangueros betrachteten Piazzolla als einen ,Moérder des
Tangos', Piazzolla entgegnete darauf: Es ist zeitgendssische Musik aus Buenos Aires™.
Die Sinfonia Buenos Aires op. 15 gehort zu Piazzollas eindrucksvollsten Werken fur
Orchester. Sievereintdas, was seinen besonderen Stilausmacht: argentinische Wurzeln,
europaische Ausbildung und Einflisse von Strawinsky und Bartok. Piazzolla gelingt
es, aus einer popularen Kabarettmusik eine anspruchsvolle Kunstmusik zu schaffen.

David GASCHE

Maurice Ravel: Boléro

,Ich habe nur ein Meisterwerk geschaffen, das ist der Boléro. Leider enthalt er keine
Musik.”

Maurice Ravel

Ravels wohl bekanntestes Werk entstand als Ballettmusik fUr die russische Tanzerin
Ida Rubinstein und wurde im November 1928 an der Pariser Oper uraufgefuhrt.
Bereits bei der Premiere sorgte das ,Experiment”’, wie Ravel selbst den Boléro nannte,
fur Begeisterung. Die Anmerkung einer Dame im Publikum, Ravel musse verrtckt
sein, kommentierte der Komponist mit den Worten ,sie hat das Stuck verstanden”.

Maurice Ravel hatte zunachst ein Studium als Konzertpianistam Pariser Konservatorium
begonnen und wechselte 1897 in die Kompositionsklasse von Gabriel Fauré.



Wahrend des Studiums bewarb er sich mehrmals fir den renommierten
Rompreis, gewann diesen jedoch nie. Dass er 1905 beim funften Versuch
wegen Verstdflen gegen Satz- und Kompositionsregeln bereits in der Vorrunde
ausschied, sorgte fur einen derartigen Skandal, dass der damalige Leiter
des Konservatoriums Théodore Dubois gezwungen war, zuruckzutreten.

Ravel verlieR noch im selben Jahr das Konservatorium, und in der Zeit bis zum
Ersten Weltkrieg erweiterte er sein kompositorisches Kénnen und seine Bekanntheit
kontinuierlich. Die Kriegsjahre brachten Ravel private Schicksalsschlage, weshalb er
einige Jahre das Komponieren ganz beiseite legte. Als diese Krise Uberwunden war
konnte Ravel, obwohl sich das Musikleben in Frankreich in der Zwischenzeit verandert
hatte, mit Werken wie ,L enfant et les sortiléges” und den ,Chansons madécasses”
einige seiner groRten musikalischen Erfolge erzielen. Im Jahr 1928 begab sich Ravel
auf eine viermonatige Amerikatournee, wo er sowohl als Pianist als auch als Dirigentin
25 Stadten auftrat. Nach seiner Rlckkehr feierte Ravel mit der UrauffiUhrung des Boléro
in Paris seinen gréften Publikumserfolg. Gleichzeitig zeichnete sich zunehmend das
Ende seines kompositorischen Schaffens ab, denn gesundheitliche Beschwerden
hinderten ihn in den folgenden Jahren zunehmend am Arbeiten und fUhrten letztlich
zu Ravels Tod im Jahr 1937. Posthum wurde kontrovers diskutiert, ob sich Anzeichen
seiner Gehirnerkrankung bereits in der monotonen Partitur des Boléro abzeichneten.

Tatsachlich belegt Ravel im Bolero eindrlcklich seine Meisterschaft in der Kunst
der Instrumentation und Klangfarbenmalerei. Er gilt als einer der Hauptvertreter
des franzosischen Impressionismus, entwickelte jedoch schon fruh seinen eigenen
Stil, der unter anderem durch die baskische Kultur seiner Mutter gepragt wurde.
Beispiele hierfiir sind die Oper ,L heure espagnole”, die ,Rapsodie espagnole” und
eben der ,Boléro”. In letzterem werden zwei eng miteinander verwandte Melodien
immer und immer wieder in derselben Tonart C-Dur wiederholt, unterlegt vom stets
gleichbleibenden Boléro-Rythmus im %4 Takt, gespielt von der Kleinen Trommel. |hr
solistisches Ostinato erdffnet das Stuck und bildet danach die rhythmische Basis fur das
16-taktige thematische Material der solistischen Instrumente und Orchestergruppen.
Einzige Variation ist hierbei die Klangfarbe durch wechselnde Besetzung. Die Flote
stellt das erste Thema vor, in ihrer Folge Ubernehmen nacheinander Klarinetten,
Fagott, Oboe d amore und Saxophone. Durch geschickte Kombination mehrerer
Instrumente kreiert Ravel neue Klangfarben, die den Horer*innen ratseln lassen,
welches einzelne Instrument nun das Solo spielt. So zum Beispiel die Flote und
Trompete im sechsten Thema, sowie Piccolofldten, Horn und Celesta im neunten.
Dass die Melodie danach noch einmal solistisch von der Posaune erklingt, verstarkt
den Eindruck der einzelnen Instrumente. Erst in den letzten Themen-Durchgangen
wird auch der Streicherklang prasenter und es entsteht ein voller Tutti-Klang.

Das Ziel von Ravels Experiment war es, ein Orchesterwerk zu schreiben, das ohne
musikalische Entwicklung und mit nur einem Thema funktionieren kann. Lediglich
eine dynamische Steigerung vom pianissimo zum fortissimo possibile sowie die immer
dichter werdende Orchestrierung schaffen den musikalischen Spannungsbogen.
FUr die letzten acht Takte transponiert Ravel die Melodie plotzlich ins
harmonisch entfernte E-Dur, bevor ein dissonanter Abgang mit Posaunen-
glissandi den Boléro in einem explosiven C-Dur Akkord enden lasst.

Laura Caterina HAMPE
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