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»Concertissimo«  im Rahmen des  Martha Argerich  Festivals Hamburg



 

Bild-, Ton- und Filmaufnahmen sind nicht gestattet.

Das heutige Konzert wird von NDR und Unitel blue aufgezeichnet.  
ARTE strahlt Beethovens Klavierkonzert Nr. 1 mit Martha Argerich am heutigen Abend  

live zeitversetzt im Rahmen von »europiano« aus. Der Mitschnitt ist anschließend auch  
in der ARTE Mediathek abrufbar.

 



 

10. Symphoniekonzert 
»Concertissimo«

JOHANNES BRAHMS (1833–1897) 
Doppelkonzert a-Moll op. 102 

Allegro
Andante

Vivace non troppo 

LUDWIG VAN BEETHOVEN (1770–1827) 
Klavierkonzert Nr. 1 C-Dur op. 15 

Allegro con brio
Largo

Rondo. Allegro scherzando 

BÉLA BARTÓK (1881–1945) 
Konzert für Orchester 

Introduzione
Gioco delle coppie

Elegia
Intermezzo interrotto 

Finale. Presto

Sylvain Cambreling  Dirigent 
Gil Shaham  Violine 

Dai Miyata  Violoncello 
Martha Argerich  Klavier 

Im heutigen Konzert der Symphoniker Hamburg spielen vier Musiker:innen  
des Royal Bangkok Symphony Orchestra im Rahmen einer Kooperation beider Orchester mit.

 

Pause

Pause



MARTHA ARGERICH 

argentinische Regierung der Familie den Umzug 
nach Europa. Dort setzte sie ihr Studium  
zunächst in Wien bei Friedrich Gulda und später 
in der Schweiz fort. Bald erspielte die mit sich 
selbst eher Hadernde selten vergebene erste 
Preise bei den großen Klavierwettbewerben 
Europas, etwa 1957 in Genf und Bolzano. Der 
Gewinn des ersten Preises beim Chopin-Wett-
bewerb in Warschau 1965 zog enorme interna-
tionale Aufmerksamkeit auf sich, die seitdem  
nie abebbte.

Martha Argerich konzertiert mit den renommier-
testen Orchestern weltweit, zählt Meister wie 
Daniel Barenboim, Mischa Maisky oder Gidon 
Kremer zu ihren langjährigen Wegbegleitern und 
pflegt ihre musikalische Großfamilie, zu der auch 
viele junge, aufstrebende Musikerpersönlich-
keiten gehören. Sie inspirierte auch die Grün-
dung mehrerer Festivals – bis heute zählen die 
in Japan, Argentinien und Hamburg zu den  
Konstanten ihres künstlerischen Wirkens.

 Martha Argerich ist seit acht Jahrzehnten auf 
den Bühnen der Welt zuhause und gilt als  
bedeutendste Pianistin unserer Zeit. Ihr Spiel ist 
geprägt von tiefer Poesie, einem scheinbar gren-
zenlosen Sinn für Klangfarben sowie dem  
Streben nach Wahrhaftigkeit und Unmittelbar-
keit des Ausdrucks, die die innere Struktur der 
Musik unmittelbar erfahrbar machen. Ihre fast 
sprichwörtliche technische Brillanz stellt Martha 
Argerich stets in den Dienst lebendiger, mensch-
licher Präsenz – so entstehen immer neue, zu-
gleich aber vertraut wirkende Räume des Erle-
bens und der Reflexion von Kunst. Diese 
einzigartige Qualität macht sie zu einer der ein-
flussreichsten performativen Künstlerpersönlich-
keiten der Gegenwart. Ihr Repertoire als  
Solistin und Kammermusikerin reicht vom Barock 
bis in die zeitgenössische Musik.

In Buenos Aires geboren, erkannte man früh 
Marthas musikalisches Ausnahmetalent. Im Alter 
von vier Jahren stellte sie es zum ersten Mal vor 
Publikum unter Beweis. 1955 ermöglichte die 
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und ist von zahlreichen Festspielen mehrfach 
eingeladen worden: Er konnte so seine künst-
lerische Spannbreite in Symphonik – beim  
Lucerne Festival und den Wiener Festwochen 
– wie in der Oper – beim Glyndebourne Festival 
und den Salzburger Festspielen – ausweiten.  
In Salzburg dirigierte er fast ein Dutzend  
Produktionen und war 2024 erneut zu Gast – 
mit dem Klangforum Wien, für das er über 20 
Jahre lang als Erster Gastdirigent fungierte.  

Cambrelings Interpretationen zeichnen sich 
stets durch Klarheit, Präzision und nachhaltige 
emotionale Resonanz aus – in einem weiten 
Repertoire, das er selbst als »von Monteverdi 
bis morgen« etikettiert. So überrascht es nicht, 
dass er als Chefdirigent des Yomiuri Nippon 
Symphony Orchestra in Tokio von 2010 bis 2019 
ebenso gefeiert wurde wie als GMD der Staats-
oper Stuttgart, bei der er von 2012 bis 2018 
engagiert war.  

Seit 2018 ist Cambreling Chefdirigent der  
Symphoniker Hamburg; auch in der Laeiszhalle 
weiß er von barocken Klängen über Klassik,  
Romantik und Moderne bis hin zu zeitgenössi-
schen Tönen ein facettenreiches Spiel interpre-
tatorischer Tiefe zu präsentieren, das gerade in 
der farb- und ideenreichen Zusammenstellung 
immer wieder überrascht und begeistert.        

 Der 1948 in eine hochmusikalische Familie in 
Amiens hineingeborene Sylvain Cambreling hat 
seine Posaune professionell rasch gegen den 
Taktstock eingetauscht, nachdem er 1974 den 
zweiten Platz im internationalen Dirigenten-Wett-
bewerb von Besançon mit Berlioz’ »Symphonie 
fantastique« gewonnen hatte. Seit nunmehr  
50 Jahren widmet er sich sowohl der symphoni-
schen Musik als auch der Oper – stets mit einem 
besonderen Gespür für Zeitgenössisches und 
Zeitgemäßes.    

Pierre Boulez holte ihn 1976 als ständigen Gast-
dirigenten in das »Ensemble intercontemporain«, 
bevor Cambreling 1981 zum GMD des Brüsseler 
Théâtre de la Monnaie ernannt wurde, wo er zehn 
Jahre lang blieb und zusammen mit seinem  
Lebenspartner, dem Intendanten Gerard Mortier, 
das Haus an die Spitze europäischer Opernhäuser 
hob. Gastspiele führten ihn an die Metropolitan 
Opera, die Mailänder Scala, die Wiener Staats-
oper, die Lyric Opera of Chicago und immer  
wieder nach Paris. Cambreling gestaltete von 
1993 bis 1997 als Künstlerischer Leiter und GMD 
die Frankfurter Oper und fungierte von 1999 bis 
2011 als Chefdirigent des SWR Sinfonieorchesters 
Baden-Baden und Freiburg, mit dem er das  
Orchesterwerk Messiaens einspielte.  

Der Dirigent konzertierte mit Orchestern wie den 
Wiener, Münchner und Berliner Philharmonikern 



GIL SHAHAM 

 »Es zählt zu den aufregendsten Erfahrungen, 
wenn man erleben kann, was es heißt, auf aller-
höchstem Niveau zu musizieren. Der große  
Geiger Gil Shaham zählt zu den wenigen, deren 
Spontaneität, musikalischer Witz und Analyse-
fähigkeit bald jeden Auftritt zum Ereignis werden 
lassen.« (Süddeutsche Zeitung).

Gil Shaham ist Solist aller großen Orchester und 
Dirigenten unserer Zeit. Er musiziert in Berlin und 
München, in Brüssel und Wien, in New York,  
Tokyo, London, Chicago, in Hamburg, Zürich, 
Paris, Boston, Philadelphia oder San Francisco. 
Seine CD-Einspielungen erhielten höchste  
Auszeichnungen – den Grammy, den Grand Prix 
du Disque, den Diapason d’Or und Gramophone 
Editor’s Choice. 1990 und 2008 wurde er mit 
dem Avery Fisher Prize ausgezeichnet, 2012  
wurde er von Musical America als »Instrumen-
talist of the Year« geehrt.

Gil Shaham hat seine Ausbildung bei Dorothy  
DeLay und Hyo Kang an der New Yorker Juilliard 
School erhalten. Mit zehn Jahren gab er sein De-
büt beim Jerusalem Symphony Orchestra, mit 
vierzehn spielte er zum ersten Mal mit dem Israel 
Philharmonic Orchestra unter Zubin Mehta.

Gil Shaham hat für das von ihm 2004 gegründete 
Plattenlabel Canary Classics das »große« Violin-
repertoire aufgenommen. Die Violinkonzerte der 
1930er Jahre liegen Gil Shaham persönlich sehr 
am Herzen. Nach Erscheinen der ersten CD mit 
fünf Violinkonzerten aus diesen Jahren hat Ca-
nary Classics die zweite CD mit den jeweils zwei-
ten Violinkonzerten von Bartók und Prokofjew 
veröffentlicht. Gil Shaham spielt die Stradivari 
»Gräfin Polignac« von 1699. Er lebt mit seiner 
Frau, der Geigerin Adele Anthony, und den drei 
Kindern in New York.



DAI MIYATA 

 Im Jahr 2009 gewann Dai Miyata den Grand 
Prix beim 9. Rostropowitsch-Cellowettbewerb 
und war damit der erste japanische Musiker,  
dem dieser Hauptpreis im renommiertesten  
Cellowettbewerb der Welt verliehen wurde.  
Seine herausragenden Auftritte erregten inter-
national große Aufmerksamkeit, sowohl bei 
Komponist:innen, als auch bei musikalischen 
Partner:innen und brachten ihm höchste  
Anerkennung ein, unter anderem vom weltbe-
rühmten Dirigenten Seiji Ozawa. Heute zählt  
er zu den führenden Cellisten Japans mit einer 
regen internationalen Konzerttätigkeit.

Miyata studierte am Conservatoire de Musique 
de Genève in der Schweiz sowie an der Kronberg 
Academy in Deutschland. Zu seinen Lehrern 
zählten Sumiko Kurata und Frans Helmerson.

Als Solist tritt er regelmäßig mit namhaften 
Orchestern weltweit auf, darunter das Orches-
tre de Paris, das Ungarische Radiosinfonieor-
chester, die Symphoniker Hamburg, die  
Deutsche Radio Philharmonie Saarbrücken  
Kaiserslautern, das Tschechische Radio- 
Sinfonieorchester Prag, das BBC Scottish  
Symphony Orchestra sowie mit weiteren be-
deutenden Orchestern in Japan.

Seine Aufnahme des Cellokonzerts von Elgar aus 
dem Jahr 2019 mit dem BBC Scottish Symphony 
Orchestra unter der Leitung von Thomas  
Dausgaard wurde mit dem OPUS KLASSIK 2021 
in der Kategorie »Konzert (Cello)« ausgezeichnet, 
einem der angesehensten Preise der europäi-
schen Klassikszene.



Festivals (jährlich das Martha Argerich Festival 
Ende Juni) und ein ungewöhnlich breit gefächer-
tes Vermittlungs- und Education-Angebot. Ein 
wichtiger ästhetischer Ansatz der Symphoniker 
Hamburg zielt auf eine Erweiterung des Konzert-
erlebnisses durch die Etablierung eines frucht-
baren Austausches mit anderen Künsten und die 
Einbindung von Theater, Film-, Video- und Licht-
kunst in das Konzertgeschehen. Das Orchester 
gehörte weltweit auch zu den ersten, die live im 
Internet gestreamt haben.

Chefdirigent der Symphoniker Hamburg ist seit 
2018 Sylvain Cambreling – einer der renommier-
testen Dirigenten unserer Zeit, der seit Jahrzehn-
ten größte Anerkennung für seine mitreißenden, 
ideen- und farbenreichen Aufführungen erfährt. 
Sein präziser und unaffektierter musikalischer 
Stil ist untrennbar mit vielen der bedeutendsten 
Uraufführungen zeitgenössischer Musik und 
zeitgenössischen Musiktheaters verbunden. Die 
Zusammenarbeit mit Sylvain Cambreling eröff-
net dem Orchester neue Perspektiven: Seine 
künstlerische Integrität baut auf schönste Weise 
eine Brücke zur Ära des früheren Chefdirigenten 
Sir Jeffrey Tate, der den warmen und holzbeton-
ten Klang des Laeiszhalle Orchesters entschei-
dend geprägt hat.

 Die Symphoniker Hamburg sind seit 2017 das 
Residenzorchester des ersten Konzertsaals  
der Freien und Hansestadt Hamburg, der Laeisz-
halle. Sie führen die einzigartig reiche und ver-
pflichtende Geschichte dieses renommierten  
Konzertorts in neue Sphären. Das Laeiszhalle 
Orchester setzt mit dem Selbstverständnis einer 
lebendigen Kulturinstitution auf die Tradition mu-
sikalischer Exzellenz sowie auf die Potenziale 
eines aktualisierten Rollenbilds moderner Sym-
phonieorchester. Mit Erfolg: Vor allem seit zwei 
Jahrzehnten erfahren die »Symphoniker Ham-
burg – Laeiszhalle Orchester« beachtlichen  
Zuspruch, weit über die Grenzen ihrer Heimat-
stadt hinaus. Auch war das Orchester maßgeb-
lich an der Konzeption neuartiger nationaler 
Förderprogramme für die deutsche Orchester-
landschaft beteiligt.

Die »Symphoniker Hamburg – Laeiszhalle Or-
chester« programmieren ihren pointierten, an-
spruchsvollen und stets zugänglichen Spielplan 
besonders sorgfältig. Mit seinen von Publikum 
und Kritik begeistert aufgenommenen innovati-
ven Projekten – und zusammen mit vielen der 
bedeutendsten Musikerpersönlichkeiten unserer 
Zeit – gestaltet das Orchester neben mehreren 
Abonnementreihen auch Kammermusikreihen, 

SYMPHONIKER HAMBURG – LAEISZHALLE ORCHESTER



Wir danken für die Unterstützung des Martha Argerich Festivals 2026!

UNSERE FÖRDERER,  
SPONSOREN UND PARTNER

Annegret & Claus-G. Budelmann

Christiane & Dr. Lutz Peters 

Christl und Prof. Dr. Michael Otto Hye Chong & Bernd Jörg

Dr. Peter von Foerster

Gebr. Heinemann

Nikolaus H. Schües

Royal Bangkok Symphony Orchestra



VERSÖHNUNGSWERK
Johannes Brahms’ Doppelkonzert  

a-Moll op. 102

Der Fortschrittsgedanke, von dem sich Liszt und 
Wagner selbstbewusst tragen ließen, war  
Johannes Brahms fremd. Avantgardistischen 
Tendenzen, etwa der Idee der Programm-Musik 
und ihrer Verschwisterung von Musik und Dich-
tung, stand er ablehnend gegenüber. Seine 
Kreativität entzündete sich an eher unzeitgemä-
ßen, veralteten Formen und Techniken. Davon 
wurde die Rezeption seines Œuvres als »akade-
misch« und »klassisch« bis weit ins 20. Jahrhun-
dert hinein beeinflusst, was sich erst mit Arnold 
Schönbergs legendärem Aufsatz »Brahms, der 
Fortschrittliche« änderte. Schönbergs spekta-
kulär neue Einsicht: »Brahms war in seinem  
Klassizismus und seinem akademischen Stil ein 
großer Erneuerer der musikalischen Sprache«, 
sozusagen ein »konservativer Revolutionär«.  
Er entdeckte in ihm den Meister der Organisation 
und der Reduktion auf das Wesentliche und lobte 
ihn als einen Harmoniker, der genauso fantasie-
voll und risikoreich zur Sache gegangen war wie 
sein Konkurrent Wagner. In der Brahms’schen 
Technik der »permanenten Durchführung« – der 
»entwickelnden Variation«, dem ständigen Fort-
spinnen also eines musikalischen Gedankens als 
Variation von bereits Variiertem – fand er jene 
musikalische Logik vorgeformt, die auch für die 
Zwölftonmusik wesentlich wurde.

Solch organisches Wachsen und Weben findet 
sich auch in Brahms’ spätem Konzert für Violine, 
Violoncello und Orchester a-Moll op. 102. Er 
komponierte es, 54-jährig, 1887 während seiner 
Sommerfrische am Thuner See. Sein Rückgriff 
auf eine in der Romantik eigentlich aus der Mode 
gekommenen Gattung, nämlich das Konzert für 
mehrere Soloinstrumente (oder kurz: Sinfonia 
concertante), hatte in diesem Fall persönliche 
Gründe. Ursprünglich hatte Brahms nämlich ein 
Solokonzert für Violoncello im Sinn. Dass er dem 
Cello noch eine Geige zur Seite stellte, galt dem 
Versöhnungsangebot an einen engen Freund, 
den Geiger Joseph Joachim. Die beiden lagen 
schon längere Zeit im Clinch, weil Brahms in  
Joachims Scheidungsverfahren Partei für des-
sen Gattin Amalie ergriffen hatte.

Brahms’ Idee, die Versöhnung über den Weg 
einer produktiven Zusammenarbeit im Rahmen 
eines neuen Opus herbeizuführen, zündete.  
Joachim beriet Brahms in spieltechnischen Fra-
gen und übernahm schließlich auch den Violin-
part in der Uraufführung am 18. Oktober 1887 in 
Köln, die Brahms selbst dirigierte. Opus 102 ist 
also ein »Versöhnungswerk« (O-Ton Clara  
Schumann). Aber zu allererst ist es ein höchst 
originelles Konzert – auch wenn Brahms darin 
traditionsbewusst der dreisätzigen Konzertform 
(mit zwei schnellen Rahmensätzen und einem 
langsamen in der Mitte) folgt.

ZUM PROGRAMM



Originell ist, wie Brahms die Divergenzen zwi-
schen dem eigenen kompositorischen Anspruch 
und den typischen Eigenschaften des Solokon-
zerts in Einklang bringt. Traditionsgemäß geht 
es im Solokonzert ja auch um die virtuose Selbst-
darstellung, um die Bewältigung möglichst hoher 
spieltechnischer Anforderungen wie etwa hoch-
tourige Doppelgriff-Ketten, rasende Läufe, weite 
Sprünge, Trillerketten, Spiel in der hohen Lage 
und im Flageolett. Also um zunächst unthema-
tisches Material. Wie geht solch lapidar-virtuo-
ser Gestus zusammen mit Brahms’ Technik der 
»entwickelnden Variation«, mit seinen sonst so 
komplex-logischen Diskursen?

Zunächst eliminierte Brahms die Solokadenzen 
am Ende der Rahmensätze, also jene Formteile, 
in denen sich spieltechnisches Auftrumpfen frei 
entfalten, also verselbständigen kann. Außer-
dem findet die Einführung der Soloinstrumente 
im Kopfsatz im unverbindlichen Rahmen der Ein-
leitung statt, auf die im Folgenden thematisch 
zurückgegriffen wird. Womit virtuoses Aus-
drucksmaterial integriert und damit legitimiert 
wird: Der erste Satz, dem traditionell die Sona-
tensatzform zugrunde liegt, beginnt nicht wie 
üblich mit einer Doppelexposition von Orchester 
und Soloinstrument, sondern mit einem nur vier-
taktigen Orchester-Intro, das sich erst im Nach-
hinein als Kopf des rhythmisch markanten, auf-
trumpfenden Hauptthemas herausstellen wird. 
Das Solocello scheint das Orchester zu unter-
brechen, nimmt die Motivik dieses kurzen  
Themenabschnitts in sein rezitativartiges Solo 
auf. Ähnlich überraschend wird die Solovioline 
eingeführt: Holzbläser und Hörner spielen nach 
der Cellokadenz vier Takte des späteren zweiten, 
sehr lyrischen Themas, über das nun die Violine 
»improvisiert«, bald ergänzt durchs Solocello. 
Erst danach erklingt die eigentliche Orchester-
exposition, in der die beiden kontrastierenden 
Themen nun in ihrer vollständigen Gestalt vor-
gestellt werden. Anschließend spielen die Solo-
instrumente ihre Exposition.

Ob im Andante, dem zweiten, kantablen Satz, 
der in dreiteiliger Liedform (A-B-A’-Coda)  
gebaut ist, ob im kontrastierenden, mitreißen-
den Finale in übersichtlicher Rondoform (A-B-
A-C-A-B-A-Coda): Auffällig ist, dass Brahms 
die Stimmen der beiden Soloinstrumente in 
allen Sätzen eng miteinander verknüpft: Sie 
duettieren, ergänzen sich, wechseln oder lösen 
sich ab, werden parallel oder unisono geführt, 
»streiten« und »versöhnen« sich. Kein Wunder, 
dass Brahms dieses eng zusammenarbeitende 
Kollektiv witzelnd als »Riesengeige« bezeich-
nete. Und klar: Die beiden Instrumente stehen 
für die beiden Freunde, wobei sich Brahms im 
Cello wiedergefunden hat.

AMBITIONIERT
Ludwig van Beethovens Klavierkonzert  

Nr. 1 C-Dur op. 15

Das im Barock von den italienischen Meistern 
entwickelte Solokonzert erfreute sich auch im 
weiteren Verlauf der Musikgeschichte größter 
Beliebtheit. Der dreisätzige Formtypus (mit 
zwei schnellen Außensätzen und einem lang-
samen Intermezzo in der Mitte) wurde generell 
übernommen, doch verbanden die Komponis-
ten der nachfolgenden Generationen die alte 
Ritornellform mit dem neuen, auf thematische 
Kontraste bauenden Stil. Während der lang-
same Mittelsatz wie im Barock formal wenig 
festgelegt blieb und viel Raum für Experimente 
ließ, hielt in den Kopfsatz und oft auch ins Fi-
nale die Sonatensatzform Einzug. Die Exposi-
tion gab es dort nun zweimal: eine fürs Orches-
ter und eine für das Soloinstrument. Die auf 
diese Weise neu entstandene Konzertsonaten-
form führte »zu einer perfekten Balance des 
Gegensatzes von Konflikt und Zusammenar-
beit in den Solo- und Orchesterabschnitten« 
(Michael Thomas Roeder). Als vorbildlich in 
diesem Sinne gelten heute die 14 »reifen« Wie-



ner Klavierkonzerte Mozarts. Auf seinen Schöp-
fungen konnte Beethoven in seinen fünf Klavier-
konzerten aufbauen.

Beethovens Klavierkonzerte Nr. 1 und 2 sind  
dabei noch hörbar dem Vorbild verpflichtet.  
Nr. 2 B-Dur op. 19 nimmt sogar direkt Bezug auf 
Mozarts letztes Klavierkonzert KV 595: Es steht 
in derselben Tonart, und die Besetzung (ohne 
Klarinetten, Trompeten und Pauken) ist dieselbe. 
Dieser selbstbewusste Anschluss an die Tradi-
tion ist keine Willkür. Denn das zweite Konzert 
ist eigentlich Beethovens erstes. Das heute als 
Klavierkonzert Nr. 1 C-Dur op. 15 firmierende (mit 
Klarinetten, Trompeten, Pauken) ist lediglich das 
früher gedruckte. Deutlich wird in beiden  
Konzerten, dass die spieltechnischen Ansprüche 
deutlich erhöht sind und dass Beethoven die alte 
Tutti-Solo-Idee endgültig überwinden will  
in Richtung der symphonischen Integration  
des Klaviers.

Beethoven schrieb seine Klavierkonzerte  
zunächst für die eigenen Auftritte. Am C-Dur-
Konzert op. 15 hat er ungewöhnlich lange  
gearbeitet. Es existieren zwei Fassungen: eine 
von 1795, die zweite spielte Beethoven erstmals 
am 2. April 1800 im Burgtheater in Wien. Inter-
essant: Eine Anekdote besagt, Beethoven habe 
das Konzert auswendig nach Cis-Dur trans-
poniert gespielt, weil er kurz vorher bemerkt 
habe, dass der Flügel einen Halbton zu tief  
gestimmt gewesen sei.

Der Klavierpart dieses ambitionierten Konzerts 
ist spieltechnisch höchst anspruchsvoll, energie- 
und kraftvoll, voller brillantem und einfallsrei-
chem Figurenwerk. Oft wirkt der Klavierpart 
improvisativ, arbeitet in den Wiederholungen 
und Weiterführungen der Themen mit feiner 
Ornamentik. Aber Beethoven wollte nicht nur als 
Virtuose, sondern natürlich auch als Komponist 
Aufsehen erregen: hörbar in der ambitionierten 
Harmonik weitgespannter Modulationen und den 
ungewöhnlichen Tonartenkonstellationen. In der 

Orchesterexposition des ersten Satzes etwa er-
klingt das lyrisch-kantable zweite Thema über-
raschenderweise in der Mediante Es-Dur statt 
in der Dominante G-Dur. Der kantable und ex-
pressive Largo-Satz steht ungewöhnlicherweise 
in As-Dur (statt wie damals üblich in F-Dur oder 
einer anderen nah verwandten Tonart). Und im 
sehr spielwitzigen Rondo-Finale zeigt sich be-
reits Beethovens spätere, für seinen Personalstil 
so typische metrisch-rhythmische Versiertheit. 
So sorgen gegen den Strich gebürstete Akzente 
immer wieder für Irritationen im rhythmisch-me-
trischen Flow. Beethoven lieferte später noch 
ausgeschriebene Solokadenzen für das Konzert 
nach: gleich drei unterschiedliche für den ersten 
Satz sowie eine für das Finale.

MIT LETZTER 
SCHAFFENSKRAFT

Béla Bartóks Konzert für Orchester Sz 116

Ein Konzert für Orchester? Ein ungewöhnlicher 
Titel. Eigentlich übernimmt das Orchester im 
Konzert ja stets den Gegenpart zum Soloinstru-
ment, das der konzertierende Protagonist dieser 
Gattung ist. Aber selbst auf die traditionelle Drei-
sätzigkeit der Konzertform verzichtete Béla  
Bartók, als er 1943 sein Konzert für Orchester  
Sz 116 schrieb. Dass er erklärte, der Titel beziehe 
sich auf die »konzertierende oder solistische  
Behandlung einzelner Instrumente oder Instru-
mentengruppen«, das gesamte Orchesterkol-
lektiv werde also als eine Gruppe virtuoser  
Solisten behandelt, wirkt da eher wie eine  
Ausrede, um die traditionsüberfrachtete  
Bezeichnung »Symphonie« zu umgehen – sieht 
man einmal vom zweiten Satz ab, dem »Gioco 
delle coppie« (Spiel der Paare), in dem Bläser-
paare und -gruppen avancierte Auftritte haben, 
während das Kollektiv sich in kammermusikali-
scher Zurückhaltung übt. Ein Spiel mit Klangfar-
ben, in dem durch unterschiedliche Intervallab-



stände der parallel geführten Stimmen immer 
wieder neue Klangmixturen, Wärme- und Kälte-
grade, entstehen.

Das Konzert für Orchester gehört heute zu  
Bartóks populärsten Werken. Schon die Urauf-
führung am 1. Dezember 1944 in Boston war ein 
großer Erfolg. Trotzdem überarbeitete Bartók 
die Komposition im Frühjahr 1945 noch einmal. 
Die Popularität ist wohl den extrem kontrastie-
renden und vielfältigen Tonfällen zu verdanken, 
die der Komponist in diesem kurzweiligen, mit-
reißenden Werk mit einer zukunftsweisenden, 
expressiven Tonsprache verband. Das Orchester 
gleitet durch fünf unterschiedlichste Klangwel-
ten: von der feierlich-düsteren Introduktion über 
ein turbulent spaßendes Scherzo, eine schmerz-
erfüllte »Elegie«, ein folkloristisches und sarkas-
tisches »Intermezzo« bis hin zum optimistischen 
Finale. Oder wie es Bartók selbst im Programm-
heft zur Uraufführung formuliert hat: »Die 
Grundstimmung des Werkes stellt – vom scher-
zohaften zweiten Satz abgesehen – einen stu-
fenweisen Übergang vom Ernst des ersten und 
dem Klagelied des dritten Satzes zur Lebens-
bejahung des Finales dar.« Diese Lebensbeja-
hung muss den Komponisten einige Kraft ge-
kostet haben.

Denn Bartók befand sich 1943, im Jahr der Kom-
position, in einer schweren Krise. Er war unglück-
lich im US-amerikanischen Exil, in das er 1940 
zusammen mit seiner Frau wegen des Zweiten 
Weltkriegs und als Gegner des Nationalsozialis-
mus und Faschismus geflohen war und konnte im 
amerikanischen Musik- und Lehrbetrieb nur 
schwer Fuß fassen. Seine finanzielle Lage war 
genauso bedenklich wie sein Gesundheitszu-
stand, denn 1942 war ihm eine Leukämie-Erkran-
kung diagnostiziert worden, die eine feste  
Anstellung mit geregeltem Einkommen unmög-
lich machte. Bartóks Schaffenskraft war am 
Ende. Das änderte sich noch einmal, als er vom 
russischen Dirigenten Serge Koussevitzky den 
Kompositionsauftrag für ein größeres Orches-

terwerk erhielt. Koussevitzky besuchte Bartók 
persönlich am Krankenbett und überreichte ihm 
den dringend benötigten Vorschuss von 1.000 
Dollar.

Das Konzert für Orchester entstand in kurzer 
Zeit, vom 15. August bis 8. Oktober 1943. Einer-
seits weist es eine ungeheure stilistische Vielfalt 
auf, die Elemente ungarischer, rumänischer oder 
bulgarischer Volksmusik genauso amalgamiert 
wie kontrapunktisch-barocke Techniken, Cho-
ralähnliches, romantischen Schmelz, impressio-
nistische Farbspiele á la Debussy oder sarkasti-
sche Tonfälle. In Satz IV wird gar verfremdet 
»Heut geh’ ich ins Maxim« aus Lehárs Operette 
»Die lustige Witwe« zitiert. Andererseits besitzt 
es eine klar konstruierte und symmetrische  
Anlage. Alle fünf Sätze bauen sich auf der Quarte 
als Kernintervall auf, sind also materialverwandt. 
Außerdem folgt Bartók auf mehreren Ebenen 
einem Schema, das er selbst als »Brückenform« 
bezeichnete und vielen seiner Werke zugrunde 
gelegt hat. Diese satzübergreifende Anlage hat 
Bartók selbst folgendermaßen beschrieben: 
»Der langsame Satz bildet den Kern des Werkes, 
die übrigen Sätze schichten sich um diesen. Und 
zwar ist der IV. Satz eine freie Variation des II., 
die Sätze I und V wiederum haben gleiches  
Material, das heißt: Um den Kern (III. Satz) bilden 
die Sätze I und V die äußere, II und IV die innere 
Schicht.« Im Konzert für Orchester wird der  
Andante-Mittelsatz von zwei scherzohaften und 
diese wiederum von zwei Sätzen in Sonatenform 
als Rahmen (beide mit einer langsamen Einlei-
tung und einem Fugato in der Durchführung) 
umschlossen.  

Das Konzert für Orchester ist (zusammen mit 
der Violinsolosonate Sz 117) Bartóks letztes 
Werk. Er starb am 26. September 1945 an den 
Folgen der Leukämie.

Verena Großkreutz



ORCHESTERMITGLIEDER
1. Violinen
1. Km Adrian Iliescu 
Stellv. 1. Km N. N. 
2. Km N. N.
3. Km Hovhannes Baghdasaryan 
Mariko Miwa  
Masako Jashima 
Paweł Krzeszewski 
Katharina Ivanova 
Nina Ziermann 
Rumyana Yankova 
Jee Hyae An 
Barbara Hefele
Yu Lin 
Noemie Kurth 

2. Violinen
Satoko Koike 
Pawel Kisza 
Silke Hagemann 
Christiane Pritz 
Makrouhi Hagel 
Mihela Villalba Höpfner  
Mihály András 
N. N. 
Yiju Seo  
Vira Guliei  

Violen
Bruno Merse 
István Lukacs 
N. N. 
Harald Schmidt 
Daniela Frank-Muntean 
Sebastian Marock
Hsiang-Hsiang Tsai
Juhee Lee
Henriette Mittag  
Maurice Appelt 

Kamil Berkay Olgun

Violoncelli  
Sebastian Mirow 
David Martín Gutiérrez
Li Li 
Jee Hee Kim 
Theresia Rosendorfer
Rafael Menges 
Noelia Balaguer Sanchis

Kontrabässe
João Vargas 
Lars Fischer 
Rafael da Cunha
Thomas Brands 
Francisca Sá Machado

Flöten
Susanne Barner 
Wiebke Bohnsack 
Mareile Haberland

Oboen
Marc Renner 
Christian Specht 
Peter Haberland

Klarinetten 
Fabian Ludwig  
Frederik Virsik 
Elmar Hönig

Fagotte
Christian Ganzhorn 
Matthias Secker 
Christian Elsner

Hörner
Péter Gulyka 
Lucie Krysatis
Noemí González Medina 
Elisabeth Pesavento

Uwe Adam

Trompeten
Johannes Bartmann 
Manuel Mischel 
Christoph Gottwald 
Haein Kang 

Posaunen
Michael Ranzenberger 
Mateusz Dwulecki 
Norbert Gauland

Tuba
Viola Harden

Pauke/Schlagzeug
Matthias Kessler  
Alexander Radziewski 

ORCHESTERAKADEMIE
1. Violinen  Inhye Lee,  
Hujeong Kim 

2. Violinen  Zhouyaodong 
Zhang, Jialu Yu 

Viola  Uliana Alekseev

Violoncelli  Taroh Hatano, 
Djordje Nikolić

Kontrabass  Junghun Kim

Flöte  Imke Michaels

Oboe  Jiahong Li 

Klarinette  Charlotte aus dem 
Siepen

Fagott  Mia Quist

Horn  Pei Yin Xu

Trompete  Sebastian Sarre

Posaune  Stepan Rura

Pauke/Schlagzeug  Paul Riva
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Sa. 20.06.2026 | 18:30 Uhr | LAEISZHALLE GROSSER SAAL

»OPENING NIGHT«
Werke von Johannes Brahms, Ludwig van Beethoven und ande-
ren | Beethoven Violinsonaten I | Jazz inspiriert von Chopin

Martha Argerich  Klavier | Mischa Maisky  Violoncello | Maxim 
Vengerov  Violine | Gil Shaham Violine | Michael Volle  Bariton | 
Daniel Arkadij Gerzenberg  Klavier | Haggai Cohen-Milo  
Kontrabass | und andere 

So. 21.06.2026 | 19:00 Uhr | LAEISZHALLE GROSSER SAAL

10. SYMPHONIEKONZERT: »CONCERTISSIMO«
Johannes Brahms: Doppelkonzert a-Moll op. 102 | Ludwig van 
Beethoven: Klavierkonzert Nr. 1 C-Dur op. 15 | Béla Bartók: 
Konzert für Orchester  

Martha Argerich  Klavier | Dai Miyata  Violoncello | Gil Shaham  
Violine | die Symphoniker Hamburg unter Sylvain Cambreling

Mo. 22.06.2026 | 20:00 Uhr | ELBPHILHARMONIE GROSSER SAAL

»KLANGWELTEN«
Robert Schumann: »Manfred«-Ouvertüre op. 115 | Johannes 
Brahms: Doppelkonzert a-Moll op. 102 | Robert Schumann:  
Klavierquintett Es-Dur op. 44 und mehr 

Martha Argerich  Klavier | Mischa Maisky  Violoncello | Dai 
Miyata  Violoncello | Gil Shaham  Violine | die Symphoniker 
Hamburg unter Sylvain Cambreling | und andere
 
Mi. 24.06.2026 | 20:00 Uhr | MOJO CLUB

»LIEDER OHNE GRENZEN«
Werke von Franz Schubert, Arnold Schönberg, Richard Strauss 
und anderen sowie Fusion Music

Annie Dutoit  Erzählerin | David Kadouch  Klavier | Edgar  
Moreau  Violoncello | Sandrine Piau  Sopran | Haggai Cohen-
Milo  Kontrabass | Bustan Abraham Quartet | und andere

Do. 25.06.2026 | 19:30 Uhr | LAEISZHALLE GROSSER SAAL

»FLÜGELSCHLAG«
Werke von Maurice Ravel, Franz Schubert, Bohuslav Martinů, 
Leoš Janáček und anderen

Martha Argerich  Klavier | Stephen Kovacevich  Klavier | 
Jing Zhao  Violoncello | Gabriele Baldocci  Klavier | Yuzuko 
Horigome  Violine | Mitglieder der Symphoniker Hamburg | 
und andere

Fr. 26.06.2026 | 19:30 Uhr | LAEISZHALLE KLEINER SAAL

»DICHTET LIEBE!«
Robert Schumann: »Dichterliebe« | Werke von Johannes Brahms, 

Maurice Ravel, Eugène Ysaÿe und anderen

Martha Argerich  Klavier | Magdalena Kožená  Mezzosopran| 
Yuzuko Horigome  Violine | Adrian Iliescu  Violine | Szymon 
Nehring  Klavier | Mauricio Vallina  Klavier | Ido Zeev Klavier

Sa. 27.06.2026 | 19:30 Uhr | LAEISZHALLE GROSSER SAAL

»JAPAN TRIFFT AUF BEETHOVEN I«
»Der Postbote von Nagasaki« (Japanisches Nō-Theater) | 
Beethoven Violinsonaten II

Martha Argerich  Klavier | Maxim Vengerov  Violine | Shōnosuke 
Ōkura  Ōtsuzumi | Akane Sakai  Klavier | und andere

So. 28.06.2026 | 19:30 Uhr | LAEISZHALLE GROSSER SAAL

»MOSTLY BEETHOVEN«
Werke von Ludwig van Beethoven und anderen | Beethoven 
Violinsonaten III

Martha Argerich  Klavier |  Maxim Vengerov  Violine | Lilya 
Zilberstein  Klavier | Mitglieder der Symphoniker Hamburg | 
und andere

Mo. 29.06.2026 | 19:30 Uhr | LAEISZHALLE GROSSER SAAL

»JAPAN TRIFFT AUF BEETHOVEN II«
Dai Fujikura: Klavierkonzert Nr. 4 »Akiko’s Piano« | Beethoven 
Violinsonaten IV

Martha Argerich  Klavier | Maxim Vengerov  Violine | Akane 
Sakai  Klavier | Daniel Arkadij Gerzenberg  Klavier |  
die Symphoniker Hamburg unter Sylvain Cambreling

Di. 30.06.2026 | 19:30 Uhr | LAEISZHALLE GROSSER SAAL

»GRAVITATIONSFELDER« –  
FESTIVAL-ABSCHLUSS
Beethoven Violinsonaten V | »Gravitations: Mahler« – Jazz 
inspiriert von Gustav Mahler | und mehr 

Martha Argerich  Klavier | Maxim Vengerov  Violine | Zhang Jun  
Schauspiel/Gesang | Haggai Cohen-Milo  Kontrabass | Pierre 
Génisson Klarinette | Akane Sakai  Klavier | Michael Guttman 
Violine | die Symphoniker Hamburg | und andere

22.–26. und 28.06.2026 | jeweils 12:30 Uhr |  
LAEISZHALLE BRAHMS-FOYER 

»DAS MARTHA ARGERICH FESTIVAL  
PRÄSENTIERT …« – LUNCHKONZERTE 

Roman Blagojevic, David Chen, Baruch Meir, Karin Lechner, 
Martina Meola, Jérémie Moreau  | und andere
Täglich 30 Minuten Musik und mehr – Kapazität begrenzt.  
Eintritt frei!

 MARTHA ARGERICH FESTIVAL HAMBURG 2026


