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Verehrtes, liebes Publikum!

 »Zivilisierte Menschen denken polyphon«, 
notierte Kurt Tucholsky Ende der 1920er-Jahre. 
Diesen vielstimmigen Reflexionen widmet sich 
das Martha Argerich Festival, das seit 2018 von 
den Symphonikern Hamburg veranstaltet wird, 
mehrfach auf sinnliche Weise. In der siebten 
Festivalausgabe wird die legendäre Namensge-
berin ihre Kunst mit Freunden und Kollegen  
gestalten und teilen. Unter anderem werden 
Maxim Vengerov, Mischa Maisky, Ivo Pogorelich, 
Edgar Moreau, Stephen Kovacevich, das Gidon 
Kremer Trio sowie viele junge Talente polyphon 
denken und handeln: Ein bengalischer Abend  
mit Liedern des Literaturnobelpreisträgers  
Rabindranath Tagore, eine spanische Nacht  
zwischen Klassik und Jazz, ein vielklingender 
Abend, der Schumann, Tango und Jazz zusammen- 
führt, ein Abend, der von Bach über Chopin und 
Ravel hin zur neuen Vertonung von Shakespeares 
Sonetten durch Haggai Cohen-Milo führt,  
Messiaens umfangreichstes Orchesterwerk in 
Kombination mit Schumanns Klavierquintett 
oder ein Theaterabend zu Stefan Zweig, der Text 
mit Musik verknüpft und Martha Argerich und 
Elena Bashkirova in das Schauspiel integriert, 
zeugen von einem polyphonen Denken in der 
Hoffnung auf ein zivilisiertes Menschsein.

Vom 20. bis zum 29. Juni treffen Künstlerinnen 
und Künstler aus unterschiedlichen Generationen 

und Genres aufeinander, so dass zusammen mit 
Familie und Freunden der Jahrhundertpianistin 
Sie Martha Argerich zu exklusiven Konzert- 
abenden in die Säle der Laeiszhalle, die Fabrik 
und das Ernst Deutsch Theater sowie zu kosten-
freien Mittagskonzerten ins Brahms-Foyer 
einlädt.

»Ich habe dort viele schöne Tage gelebt und ein 
sehr werthes Band der Freundschaft gestiftet. 
Bei einem geistvollen Umgang, der nicht ganz 
frey ist von einer gewissen schwärmerischen 
Ansicht der Welt und des Lebens so wie ich sie 
liebe, fand ich dort Herzlichkeit, Feinheit und 
Delikatesse, Freiheit von Vorurtheilen und sehr 
viel Sinn für das, was mir theuer ist. Dabey genoß 
ich einer unumschränkten inneren Freiheit  
meines Wesens und die höchste Zwanglosigkeit 
im äußerlichen Umgang und Du weißt, wie wohl 
einem bei Menschen ist, denen die Freiheit des 
anderen heilig ist.«

Diese heilige Freiheit des Anderen als Ergebnis 
eines polyphonen Denkens, wie Friedrich Schiller 
sie von einer Reise berichtend erzählte, wünsche 
ich mir nicht nur für unser Festival, sondern für 
unsere Welt.

Herzlich Ihr

 
 
Daniel Kühnel
Intendant der Symphoniker Hamburg

HERZLICH WILLKOMMEN



Laeiszhalle Kleiner Saal
So. 22.06.25| 19:30 Uhr  

MAURICE RAVEL (1875–1937)
»Ondine«

(aus »Gaspard de la nuit: Trois poèmes pour piano d’après Aloysius Bertrand«) 

Sonatine für Klavier
Modéré | Mouvement de Menuet | Animé

»Jeux d’eau«

FRÉDÉRIC CHOPIN (1810–1849) 
Werke für Klavier solo

JOHANN SEBASTIAN BACH (1685–1750) 
Suite für Violoncello solo Nr. 1 G-Dur BWV 1007

Prélude | Allemande | Courante | Sarabande | Menuett I  – Menuett II – Menuett I | Gigue

FRÉDÉRIC CHOPIN 
Introduction et polonaise brillante op. 3

Mischa Maisky Violoncello | Martha Argerich Klavier

HAGGAI COHEN-MILO & FRIENDS 
Shakespeare sonnets

Haggai Cohen-Milo Kontrabass | Célia Kameni Gesang | Marcin Masecki Klavier
Reinier Baas Gitarre | Amir Bresler Schlagzeug

Pause

Bild-, Ton- und Filmaufnahmen sind nicht gestattet.



MARTHA ARGERICH
Publikum unter Beweis. 1955 ermöglichte die 
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-Wettbewerb in Warschau 
1965 zog enorme internationale 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 Musikerpersönlichkeiten 
gehören. Sie inspirierte auch die Gründung 
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 bedeu-
tendste Pianistin unserer Zeit. Ihr Spiel ist geprägt 
von tiefer Poesie, einem scheinbar grenzenlosen 
Sinn für Klangfarben sowie dem Streben  
nach Wahrhaftigkeit und Unmittelbarkeit des  
Ausdrucks, die die innere Struktur der Musik  
unmittelbar erfahrbar machen. Ihre fast sprich-
wörtliche technische Brillanz stellt Martha Argerich 
stets in den Dienst lebendiger, menschlicher 
Präsenz – so entstehen immer neue, zugleich 
aber vertraut wirkende Räume des Erlebens und 
der Reflexion von Kunst. Diese einzigartige Qualität 
macht sie zu einer der einflussreichsten perfor-
mativen Künstlerpersönlichkeiten 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 



mit Daniel Barenboim, James Levine, Charles 
Dutoit, Mariss Jansons, Valery Gergiev und 
Gustavo Dudamel sowie mit Martha Argerich, 
Radu Lupu, Evgeny Kissin, Lang Lang, Joshua 
Bell und Janine Jansen zusammen. Mit Martha 
Argerich ist er bereits seit 50 Jahren befreundet 
und bildet gemeinsam mit ihr ein in aller Welt 
gefeiertes Duo.

 Mischa Maisky wurde 1948 in Riga, Lettland, 
geboren. Als exklusiver Künstler der Deut-
schen Grammophon hat Maisky in den letzten 
30 Jahren über 40 Aufnahmen erarbeitet – 
unter anderem mit den Wiener und den Berliner 
Philharmonikern, dem London Symphony 
Orchestra oder etwa dem Orchestre de Paris. 
Seine Aufnahmen erlangten weltweit positive 
Kritiken und Auszeichnungen. Maisky arbeitet(e) 

MISCHA MAISKY



kum in Europa, Amerika, dem Nahen Osten und 
Asien. Er hat als Leader und Sideman/Co-Leader 
über dreißig Alben für renommierte Labels wie 
Warner, Fresh Sound – New Talent, John Zorns 
Tzadik, Naïve und LowSwing aufgenommen.  
In den letzten fünfzehn Jahren hat Haggai  
Cohen-Milo für innovative interdisziplinäre Per-
formance-Projekte gearbeitet, die Klang,  
Bewegung und visuelle Kunst miteinander ver-
binden, für sie komponiert, sie aufgeführt und 
geleitet. Seine Zusammenarbeit mit renommier-
ten Tänzer:innen und Choreograph:innen hat zu 
einer einzigartigen künstlerischen Sprache  
geführt, die das Erlebnis Tanz bereichert. Seit 
2018 fungiert Cohen-Milo als Musikkurator bei 
FRAMED Berlin. Bereits in seinen Zwanzigern 
siedelte Haggai Cohen-Milo in die Vereinigten 
Staaten über, um seinen Bachelor of Music am 
New England Conservatory in Boston zu  
machen. Er zog 2017 von New York City nach 
Deutschland und lebt derzeit in Berlin.

 Haggai Cohen-Milo ist Kontrabass-Virtuose 
und ein genresprengender Komponist. Er  
komponierte und spielte bereits im Auftrag der 
Bayerischen Staatsoper, des Lausitz Festivals, 
der Symphoniker Hamburg, der Staatsoper  
Berlin, des Martha Argerich Festivals, des K3 und 
vielen anderen. Cohen-Milo komponiert für Chöre, 
große Jazzgruppen, Opernsänger:innen und 
Streichorchester, wobei er das Ensemble stets 
mit seiner energiegeladenen Ausstrahlung an-
führt. Angetrieben durch seine Neugierde hat er 
sich bereits mit einer Vielzahl von Themen be-
schäftigt, unter anderem mit der Vertonung/Neu-
vertonung alter jemenitischer Gebete, von Shake-
speare-Sonetten und der Neuinterpretation von 
Meisterwerken von Mahler, Debussy und Verdi. 

Cohen-Milo, der 2018 mit dem Jazz Echo Award 
ausgezeichnet wurde, ist vor allem als Tournee- 
und Aufnahmekünstler aktiv. Er ist national wie 
international gefragt und begeistert sein Publi-

HAGGAI COHEN-MILO



CÉLIA 
KAMENI

MARCIN
MASECKI 

 Die Sängerin und Komponistin Célia Kameni, 
die 2015 ihr Studium am Konservatorium von Lyon 
abschloss, gilt als eine der profiliertesten Sänger-
innen Frankreichs. Als herausragende Künstlerin, 
die 2022 für den französischen »Victoires du 
Jazz« nominiert wurde, glänzt sie im Bereich des 
Jazz ebenso wie im Bereich des Soul und Pop und 
arbeitete u. a. mit dem Symphonieorchester 
Geneva Camerata, der französisch-israelischen 
Sängerin Yael Naim und dem neapolitanischen 
Duo Nu Genea zusammen. Im Jahr 2023 startete 
sie ihr Soloprojekt, mit dem sie die ganze Band-
breite ihrer kreativen Erfahrungen zum Ausdruck 
bringt. Unter Berufung auf Einflüsse wie Joni 
Mitchell und Moses Sumney vermischt sie 
Elemente des zeitgenössischen Soul, Folk und 
Ambient zu einem Stil, der Improvisation, Poesie 
und tiefe Schwingungen miteinander verbindet. 
Ihre Debütsingle »Wrong Again« wurde im Früh-
jahr 2025 veröffentlicht.

 Marcin Masecki ist einer der produktivsten 
und eigenwilligsten Musiker Polens. Der viel-
fache Preisträger tritt an allen Tasten- 
instrumenten auf, singt, komponiert für Film 
und Theater, veranstaltet Festivals, dirigiert 
Orchester, unterrichtet, nimmt auf und kuratiert 
Musikveranstaltungen. Seine Projekte umfassen 
ein breites Spektrum an Stilen, und seine  
virtuose Verschmelzung verschiedener Genres 
sowie die Verwischung der Grenze zwischen 
hoher Kunst und Unterhaltung sind zu seinem 
Markenzeichen geworden. Er arbeitet regel-
mäßig mit dem Polnischen Rundfunk, dem 
Teatr Studio, der Capella Cracoviensis und der  
Stettiner Philharmonie zusammen. Er lebt in 
Berlin und Warschau.



AMIR
BRESLER

 Amir Bresler, geboren 1989, ist ein sehr  
erfahrener israelischer Schlagzeuger und  
Produzent mit einer erfolgreichen Karriere, die 
sich über 15 Jahre erstreckt. Er spielte und tourte 
mit verschiedenen Künstlern, darunter Avishai 
Cohen, Omer Klein, Gilad Hekselman, Shai  
Maestro, Kutiman, Daniel Zamir u. v. a. Er ist nicht 
nur ein gefragter Session-Schlagzeuger, son-
dern auch der Leiter seiner eigenen Gruppe und 
Mitglied von zwei weiteren Gruppen, Apifera und 
Liquid Saloon. Durch seine Arbeit mit diesen 
Gruppen zeigen sich seine Fähigkeiten als  
Produzent und Komponist. Als Session-Musiker 
wie auch als Bandleader hat er zu zahlreichen 
Veröffentlichungen beigetragen..

REINIER
BAAS

 Reinier Baas (* 1985) ist ein niederländischer 
Gitarrist, Komponist und Klangtüftler mit eigen-
willigem Stil und Do-it-yourself-Ansatz. Seine 
Alben »Mostly Improvised Instrumental Indie 
Music« und »Reinier Baas vs. Princess Discom-
bobulatrix« wurden mit dem Edison Award aus-
gezeichnet. Baas’ Musik überrascht mit wilden 
Rhythmuswechseln, improvisierten Klanggewit-
tern und Anklängen an Bartók oder Strawinsky 
– stets in klarer Form gehalten. Er spielt u. a.  
im Hammond-Trio »Deadeye«, in Benjamin  
Hermans »Bughouse« und Peter Galls »Paradox 
Dreambox«. Als Komponist schrieb er für Pyna-
rello, das Metropole Orkest, die WDR Big Band 
und Festivals wie North Sea Jazz oder November 
Music. Als Solist trat er u. a. mit dem Metropole 
Orkest, dem Jazz Orchestra of the Concert- 
gebouw und der WDR Big Band auf. Er lehrt am 
Conservatorium van Amsterdam, an der Siena 
Jazz University und am Jazzcampus Basel und 
ist künstlerischer Leiter des Dutch Youth Jazz 
Orchestra 2025/26.



ZUM  
PROGRAMM

Jede Welle ein Wasserwesen
Ravels »Ondine« aus »Gaspard de la 
nuit« für Klavier und »Jeux d’eau«
 

Ob Sirenen, Undinen, Melusinen, Nixen oder 
Meerjungfrauen – geheimnisvolle weibliche Was-
serwesen findet man im Sagen- und Märchengut 
aller Völker und Epochen. Elementargeist und 
Frau zugleich verkörpern diese Fabelwesen als 
Medium zwischen zwei fremden Welten,  
der Meereswelt und der Menschenwelt, die  
Sehnsucht nach dem Unbekannten und  
dienen dabei stets als individuelle Projektions-
fläche für die Sicht auf Weiblichkeit und Männ-
lichkeit. Und immer stehen sie auch für das 
Verführerische.
 
Die Meerjungfrauen-Mythen inspirieren bis heute 
Kunstschaffende aller Sparten – ob Literatur, 
Film, bildende Kunst oder Musik. So auch Maurice 
Ravel. In seinem bedeutenden dreiteiligen Klavier-
zyklus »Gaspard de la nuit« (= Schatzmeister der 
Nacht = Teufel) ließ er sich 1908 von Prosa-Ge-
dichten Aloysius Bertrands (aus dem Jahr 1842) 
inspirieren. Ravel schuf impressionistische Klang-
gemälde, die er selbst als »drei romantische Ge-
dichte von transzendentaler Virtuosität« bezeich-
nete. Im ersten widmete er sich »Ondine«, einer 
Meerjungfrau, die singend dazu verführen will, ihr 
in die Tiefe der See, in ihr Königreich zu folgen. Vor 
allem die zweite Strophe des Bertrand’schen Ge-
dichts nimmt dabei klangliche Gestalt an: »Jede 
Welle ist ein Wasserwesen, das in der Strömung 
schwimmt, jede Strömung ist ein Pfad, der sich 
zu meinem Palast schlängelt, und mein Palast ist 
flüssig gebaut, auf dem Grund des Sees, im Drei-
eck aus Feuer, Erde und Luft.«

 »Ondine« ist impressionistische Tonmalerei im 
besten Sinne: Alles fließt, sprudelt, schäumt. 
Man hört das Sonnenglitzern auf der Wasser-
oberfläche, die Nixe geschmeidig durchs Wasser 
gleiten, entspanntes Plätschern am Ufer, gefähr-
liche Kaskaden, wogende Wellen, das Mondlicht, 
das sich im Wasser spiegelt.
 
Ravel hatte sich an solcher Wassermusik schon 
ein paar Jahre zuvor, 1901, erprobt: im Klavier-
stück »Jeux d’eau« (Wasserspiele). Inspiriert von 
Franz Liszts »Les jeux d’eaux à la Villa d’Este« und 
einer Zeile des Dichters Henri de Régnier – »Die 
Quelle lacht, weil sie in ihrem Spiegel der Sonne 
spielt« – lässt Ravel das Klavier in perlenden Läu-
fen aufblitzen, als sei es selbst ein sprudelnder 
Quell. Auch hier wird das Wasser zur Metapher 
für Bewegung, Licht und Klang, in einem Spiel 
der Naturkräfte, das sich zugleich als raffinierte 
Klangkunst erweist.

Blick zurück
Ravels Sonatine für Klavier

Maurice Ravels Sonatine für Klavier hat eine ku-
riose Geschichte. Den ersten Satz komponierte 
Ravel 1903 für einen Kompositionswettbewerb, 
den die in Paris erscheinende englisch-franzö-
sische Kulturzeitschrift »Weekly Critical Review« 
ausgeschrieben hatte. Aufgabe: »Komposition 
eines ersten Satzes einer Sonate in fis-Moll im 
Umfang von höchstens 75 Takten.« Preisgeld: 
100 Francs. Allerdings wurde der Wettbewerb 
abgebrochen, weil Ravel der einzige Teilnehmer 
blieb und der Anekdote nach den vorgeschrie-
benen Umfang um zwei Takte überschritten 
hatte.
 
Wahrscheinlich 1905 ergänzte Ravel das Stück 
um zwei weitere Sätze und nannte es lapidar 
»Sonatine«. Einfach zu spielen ist sie aber nicht. 
Aber eine »Grande Sonate« wäre Ravel nicht in 
den Sinn gekommen, ihm, dem Vorreiter des 



französischen Neoklassizismus: Als Gegenreak-
tion auf die überbordende Emotionalität der 
Spätromantik suchten Komponisten wie er die 
Rückkehr zur »Objektivität« der vorromantischen 
Zeit: kleinere Besetzungen und Formen werden 
wieder bevorzugt, kontrapunktische Strukturen, 
eine transparente Instrumentation, einfachere 
Harmonik sowie ältere Formen wie die Suite, 
Toccata, Passacaglia oder das Concerto 
grosso.
 
In Ravels Sonatine zeigt sich der Blick zurück in 
der Zartheit und Transparenz des Klaviersatzes. 
Die drei Sätze sind klar und konzentriert formu-
liert: der erste Satz in knapp umrissener Sona-
tenform, die lyrischen Charakter besitzt, der 
zweite bezieht sich in der Überschrift aufs baro-
cke Menuett, gibt sich aber nicht tänzerisch, 
sondern sehr gesanglich. Das Finale artikuliert 
sich als sehr schnelles Perpetuum mobile. Un-
verkennbar offenbart sich der Personalstil Ravels 
in der impressionistisch-farbigen Harmonik.

Die Kunst der Suite
Bachs Suite für Violoncello solo Nr. 1 
G-Dur BWV 1007

Die Suite hatte sich zu Johann Sebastian Bachs 
Zeiten zu einer zentralen Gattung der solisti-
schen und orchestralen Instrumentalmusik ent-
wickelt, die – nach französischem Vorbild – eine 
standardisierte Abfolge von Tänzen aufwies: Der 
Allemande folgten eine Courante, dann eine Sa-
rabande und zum Schluss eine Gigue. Der Suite 
konnte als Einleitung ein Präludium oder andere 
freie Formen vorangestellt werden, und oft wur-
den zwischen Sarabande und Gigue noch andere 
Tänze – oft paarweise – eingeschoben: Menu-
ette, Bourrées, Passepieds, Gavottes, bisweilen 
aber auch Exotischeres.
 
Diese Grundform liegt unzähligen Solowerken 
Bachs zugrunde – ob er sie nun Suite oder syn-

onym Partita genannt hat. Die komponierten 
Stücke sind aber von Volkstänzen oder höfischen 
Tänzen weit entfernt. Sie sind von stilisierter, 
abstrahierter Gestalt, oft kontrapunktisch kunst-
voll ausgearbeitet. Funktionsmusik verwandelte 
Bach so in Kunstmusik. Das tanzwütige Zucken 
in den Beinen bleibt daher beim Hören Bach’-
scher Tänze gewöhnlich aus, auch wenn die ty-
pischen Rhythmen, Taktarten und Charaktere 
der einzelnen Tänze beibehalten werden. Es sind 
eben Bewegungsmuster, die einem höheren 
Kompositionswillen unterworfen werden und nun 
verschiedene Charaktere und Affekte kleiden.
 
Ein Zeitgenosse Bachs, der Komponist und Mu-
siktheoretiker Johann Mattheson, beschrieb 
1739 das Wesen dieser Tänze trefflich in seinem 
Buch »Der vollkommene Capellmeister«. Die 
Allemande sei »eine gebrochene, ernsthaffte 
und wol ausgearbeitete Harmonie, welche das 
Bild eines zufriedenen oder vergnügten Ge-
müths trägt, das sich an guter Ordnung und Ruhe 
ergetzt«, schrieb er und unterstrich damit jene 
Eigenschaften dieses geradtaktigen Schreit-
tanzes, die ihn zum idealen Einleitungsstück 
machen. Der Courante, einem bewegten Spring-
tanz im auftaktigen Dreiermetrum, sagt er »im-
merwährendes Lauffen« nach, in dem es aber 
stets »lieblich und zärtlich zugehe«. Die gravitä-
tische Sarabande habe dagegen »keine andre 
Leidenschafft auszudrucken, als die Ehrsucht«. 
Sie lasse »keine lauffende Noten« zu, »weil die 
Grandezza solche verabscheuet, und ihre Ernst-
hafftigkeit behauptet«. Die quirlige Gigue hin-
gegen, die ursprünglich aus England stammte, 
ist mit ihrem vorwärtstreibenden 12/8-Takt und 
ihrem Jagd-Charakter das ideale Stück, um eine 
Suite zu beschließen: »Die gewöhnlichen oder 
Engländischen Giqven haben zu ihrem eigentli-
chen Abzeichen einen hitzigen und flüchtigen 
Eifer, einen Zorn, der bald vergehet«.
 
Die barocke Suite gehörte zu Bachs Zeiten zu jenen 
Gattungen, in denen sich auch hervorragend 
solistisch-virtuoses Können demonstrieren  



ließ: alles also, was sich spieltechnisch und inter-
pretatorisch auf einem Instrument individuell und 
ohne Mitarbeit eines Orchesters auf dem Stand 
der Zeit leisten ließ. In seinen Partiten für Violine 
solo oder den Englischen und Französischen 
Suiten für Cembalo solo zeigte Bach das genau-
so wie in seinen sechs Suiten für Violoncello solo. 
In all diesen revolutionären, weil vom General-
bass befreiten Solostücken, ist der spieltechni-
sche Anspruch sehr hoch – auch wegen der 
umzusetzenden versteckten melodischen Poly-
phonie und echten Mehrstimmigkeit.
 
Die Entstehungszeit der sechs Suiten für Violon-
cello liegt vermutlich zwischen 1717 und 1723, als 
Bach Kapellmeister am Hofe des Fürsten Leo-
pold von Anhalt-Köthen war. Die erste Suite der 
Sammlung beginnt mit einem typischen Prälu-
dium: gleichmäßig und gelassen in Sechzehnteln 
dahinfließend, in Dreiklangsbrechungen und 
Tonleiterskalen, harmonisch avanciert. Es folgt 
eine Allemande und eine Courante, die Bewe-
gungskontraste schaffen – die Allemande: ruhig, 
geradtaktig in gleichmäßigen Sechzehnteln; die 
Courante: im ¾-Takt, lebendig rhythmisiert, 
energisch, sprunghaft. Die Sarabande im ge-
mächlichen ¾-Takt, die folgt, gibt sich arios und 
expressiv. Es folgen zwei schlichte, verinnerlich-
te, meist einstimmige Menuette, die motivisch 
aufs Präludium zurückgreifen. Eine mitreißende, 
atemlose Gigue im 6/8-Takt beendet die Suite.

Bizarr und geheimnisvoll
Chopins Scherzi, Préludes und seine 
Polonaise op. 3

Frédéric Chopin bevorzugte als Komponist das 
einsätzige Charakterstück als Träger seiner 
Ideen, seines Klavierstils und seiner Gefühle. Er 
verriet in den Überschriften aber nicht, was 
genau ihn bewegte. Er wählte meist ganz all-
gemeine Genre-Bezeichnungen wie Walzer, 
Polonaise, Scherzo, Nocturne, Mazurka, Pré-

lude, Ballade – um sie dann zu poetisieren und 
emotional zu durchdringen.
 
Scherzi
 
»Seine Musik ist voller Nuancen und Überra-
schungen, bisweilen bizarr, geheimnisvoll und 
gequält. Obwohl er eine Abscheu vor dem Un-
begreiflichen hatte, schwemmte ihn die Flut der 
Gefühle doch unbewusst in Gefilde, in denen nur 
er sich auskannte«, so George Sand über ihren 
Freund Frédéric Chopin. Sie traf damit genau den 
Tonfall seiner vier Scherzi. Denn mit der ur-
sprünglichen Wortbedeutung des Scherzhaften, 
Spaßigen und Beschwingten haben diese Werke 
nichts mehr gemein. Sie stehen vielmehr in der 
Nachfolge der dämonisch-phantastischen 
Scherzo-Sätze Beethovens. Nach der Veröffent-
lichung von Chopins Scherzo h-Moll op. 20 frag-
te Robert Schumann dementsprechend ratlos, 
»wie sich der Ernst kleiden solle, wenn schon der 
›Scherz‹ in dunklen Schleiern« gehe.
 
Alle vier Scherzi sind als selbständige, einsätzige 
Werke konzipiert und in Reprisenform angelegt, 
wobei sie einerseits dem klassischen Vorbild des 
in den Sonatenzyklus eingegliederten Satzes 
folgen: Sie stehen im 3/4-Takt und weisen die 
dort übliche Dreiteiligkeit (ABA’) auf. Anderer-
seits dienen sie aber vor allem als Spiegel für die 
Gefühlszustände des künstlerischen Ichs. Ge-
fühlsschwankungen und Stimmungsgegensätze 
bestimmen deshalb die Form, Verzweiflung und 
Melancholie führen geradewegs in die gespens-
tische Atmosphäre des Albtraumes und des 
Dämonisch-Bizarren. Innerhalb der recht ein-
fachen Form entwickeln sich die musikalischen 
Gedanken frei. Es brodelt im Innern; die Form 
wird von explosionsartigen Ausbrüchen, plötz-
lichen dynamischen Akzenten und Pausen unter-
wandert. Das virtuos figurative Spielwerk, die 
ausdrucksvollen lyrischen Passagen und der 
harmonische Gang stehen im Dienste des  
abrupten Stimmungswechsels. Aber natürlich 
gibt der Komponist elementare musikalische  



Gestaltungsprinzipien wie Antithese und Syn-
these, rhapsodische Reihung, Wiederholung, 
Variation und Transformation, Fortspinnung und 
motivische Ableitung dabei nicht auf.  
 
Préludes
 
In seinem Zyklus der Préludes op. 28 verfolgte 
Chopin dagegen etwas ganz anderes. Kompo-
niert zwischen 1836 und 1839, schlägt sich in 
ihnen seine intensive Beschäftigung mit den 
Klavierwerken Bachs nieder – respektive dem 
zweibändigen »Wohltemperierten Klavier«, das 
zweimal 24 Präludien und Fugen in allen Tonarten 
umfasst. Zu einem ähnlichen Projekt inspiriert, 
interessierte Chopin allerdings das einengende 
Kleid der Fuge nicht, und er verzichtete aufs Fu-
genkomponieren. Die freie Form des Präludiums 
eignete sich dagegen wunderbar als Titel für 
romantische Charakterstücke. Ein Universum 
aus 24 Préludes entstand, in dem sämtliche Dur- 
und Molltonarten durchschritten werden. Chopin 
übernahm jedoch nicht die Praxis Bachs, der die 
24 Satzpaare (Präludium/Fuge) tonartlich chro-
matisch aufsteigend von C-Dur bis h-Moll an-
ordnete und auf die Durtonarten jeweils die 
gleichnamige Molltonart folgen ließ. Die Reihung 
bei Chopin erfolgt über den Quintenzirkel, der 
Dur-Tonart folgt jeweils ihre Moll-Parallele.
 
Chopins Préludes sind relativ knapp, konzentriert 
und im Ton intim gehalten. Die Vielfalt an Aus-
druckscharakteren, harmonischen und instru-
mentalen Farben ist enorm. Die Anordnung der 
Miniaturen erfolgt klanglich nach dem kontras-
tierenden Prinzip: Prélude 1 etwa zeigt sich fie-
berhaft-drängend, es folgt als zweites ein 
schmerzlich-trauerndes, das dritte ist fröhlich 
und fließend-flink. Die Form der Stückchen ist 

einfach: Meist breitet sich ein thematischer Ge-
danke impulsartig aus und wird beantwortet. Die 
Harmonik ist dabei zukunftsweisend bis hin zu 
scharfen, ungewöhnlichen Dissonanzen.
 
Introduction et Polonaise brillante op. 3
 
Für andere Besetzungen als für das Solo-Klavier 
hat Chopin nur wenig geschrieben, darunter das 
Frühwerk »Introduction et Polonaise brillante« 
op. 3 für Violoncello und Klavier. Es entstand 
1829 noch in seiner Warschauer Zeit, vor seiner 
Flucht aus Polen nach Paris. Die Polonaise 
schrieb er für den polnischen Fürsten Radziwiłł, 
in dessen Salon er zu dieser Zeit als junger Vir-
tuose auftrat. Radziwiłł war offenbar ein recht 
guter Cellist und seine Tochter eine formidable 
Pianistin. Später verpasste Chopin der Polonaise 
noch eine langsame Einleitung und veröffent-
lichte sie als sein Opus 3.
 
Interessant an diesem Stück ist, wie die aus-
drucksvolle, sehr gesangliche Cellostimme mit 
einem höchst virtuosen Klavierpart kombiniert 
wird und sich beides wie selbstverständlich er-
gänzt. Das Klavier begleitet das Cello ja nicht 
bloß, nein, es trumpft kapriziös, eigenständig 
und energiegeladen auf und darf vor dem Ein-
stieg in die Polonaise sogar in einer kleinen Ka-
denz brillieren. Die anschließende muntere Polo-
naise, ein polnischer Tanz in fließendem 
Rhythmus und 3/4-Takt, ist in Rondoform ge-
baut. Der Refrain wechselt sich ab mit virtuosen 
und lyrischen Passagen.
 
Verena Großkreutz

 



June 22nd – Shakespeare sonnets

The most personal, most elemental of all music 
instruments is the human voice. What would I 
say when I open my mouth? Will I be eloquent 
and clear enough to make my thoughts under-
stood? My personal way of communicating has 
always been with less words and more music. In 
this program I’m bringing those together by put-
ting music to some of the most precise words 
ever written. In 2024 I set out to compose in-
strumental musical commentary for some of 
Shakespeare’s most well-known sonnets. Howe-
ver, as I delved deeper into the composing pro-
cess, I found myself drawn to the natural rhythm 
and flow of the poems, compelling me to put 
music to the words. I decided to embrace this 
direction and let the music unfold organically. 
The result was new compositions for sonnets 18, 
29, and 130 which I played with my band featuring 
Célia Kameni who sung those for the first time 
at the Martha Argerich festival in 2024. Based 
on the successes of that evening I have expan-
ded the program with sonnets 12, 104, 116 and 
135, with a few additional instrumental pieces to 
bring to another premier to the Martha Argerich 
festival this year.

Each sonnet led me in different directions, influ-
enced by the tone of the writing and the mea-
nings that have endured and adapted over more 
than 400 years. Sometimes I wanted to challen-
ge the text and the singing voice, creating a 
tension between the words and the music. At 
other times, I let the melody of the lyrics guide 
the composition and its flow. Each piece allows 
for an improvising group of musicians to express 
their thoughts on the words of the poem in real 
time.

Haggai Cohen-Milo

 

Das persönlichste und ursprünglichste aller Musik-
instrumente ist die menschliche Stimme. Was würde 
ich sagen, wenn ich meinen Mund öffne? Werde ich 
mich klar und deutlich genug ausdrücken können, 
um meine Gedanken verständlich zu machen? Meine 
persönliche Art zu kommunizieren war schon immer 
weniger sprachlich und vielmehr musikalisch. In die-
sem Programm bringe ich beides zusammen, indem 
ich einige der präzisesten Worte, die je geschrieben 
wurden, mit Musik unterlege. Im Jahr 2024 machte 
ich mich daran, instrumentale Musikkommentare zu 
einigen der bekanntesten Sonette Shakespeares zu 
komponieren. Als ich mich jedoch in den Komposi-
tionsprozess vertiefte, fühlte ich mich vom natürli-
chen Rhythmus und Fluss der Gedichte angezogen, 
was mich dazu veranlasste, die Worte direkt zu ver-
tonen. Ich beschloss, diese Richtung einzuschlagen 
und die Musik sich organisch entfalten zu lassen. Das 
Ergebnis waren neue Kompositionen für die Sonette 
18, 29 und 130, die ich zusammen mit meiner Band 
und der Sängerin Célia Kameni zum ersten Mal beim 
Martha Argerich Festival 2024 vortrug. Aufgrund 
des Erfolgs dieses Abends habe ich nun das Pro-
gramm um die Sonette 12, 104, 116 und 135 erweitert 
und einige zusätzliche Instrumentalstücke hinzuge-
fügt, um es beim diesjährigen Martha Argerich Fes-
tival erneut uraufzuführen.

Jedes Sonett führte mich in eine andere Richtung, 
beeinflusst vom Tonfall des Textes und den Bedeu-
tungen, die sich über mehr als 400 Jahre hinweg 
erhalten und gleichzeitig angepasst haben. Manch-
mal wollte ich den Text und die Singstimme heraus-
fordern und eine Spannung zwischen den Worten 
und der Musik erzeugen. In anderen Momenten ließ 
ich mich von der Melodie und dem Fluss der Texte 
leiten. Jedes Stück ermöglicht es einer improvisie-
renden Gruppe von Musikern, ihre Gedanken zu den 
Worten des Gedichts in Echtzeit auszudrücken.
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MARTHA ARGERICH FESTIVAL 2025

20.06.2025 | 19:30 Uhr
LAEISZHALLE GROSSER SAAL

»OPENING NIGHT«
Werke von Beethoven und Haydn
Martha Argerich  Klavier | Maxim Vengerov Violine |  
Mischa Maisky  Violoncello

21.06.2025 | 18:00 Uhr
LAEISZHALLE GROSSER SAAL

»POGORELICH«
Mozart und Chopin mit Ivo Pogorelich  Klavier

21.06.2025 | 21:00 Uhr
LAEISZHALLE KLEINER SAAL

»TAGORE NIGHT«
Lieder von Rabindranath Tagore präsentiert 
von Kamalini Mukherji & Band

22.06.2025 | 19:30 Uhr
LAEISZHALLE GROSSER SAAL

»IF MUSIC BE THE FOOD OF LOVE, PLAY ON!«
Werke von Chopin, Ravel und anderen  
sowie Haggai Cohen-Milo
Martha Argerich  Klavier | Mischa Maisky Violoncello | 
Haggai Cohen-Milo Kontrabass | und andere

23.06.2025 | 19:30 Uhr
LAEISZHALLE KLEINER SAAL

»DIALOG«
Werke für Klavier solo und Klavier-Trio
Nelson Goerner  Klavier | Tedi Papavrami Violine |  
Edgar Moreau  Violoncello

24.06.2025 | 19:30 Uhr
ER NST DEUTSCH THEATER

»DIE WELT VON GESTERN –
ERINNERUNGEN EINES EUROPÄERS«
Musiktheater von Yaron David Müller-Zach nach Stefan Zweigs
autobiografischem Werk 
Martha Argerich  Klavier | Elena Bashkirova  Klavier | 
Volker Hanisch  Sprecher | Moritz Tostmann  Schauspieler | 
Talia Or  Sopran | Olena Kushpler  Klavier

25.06.2025 | 19:30 Uhr
FABR IK

»NOCHE ESPAÑOLA«
Werke von Debussy, Turina, Sarasate und anderen
Martha Argerich  Klavier | Margulis Trio | Lily Maisky  
Klavier | Yossif Ivanov  Violine | Rita Payés  Posaune, Gesang | 
und andere

26.06.2025 | 19:30 Uhr
LAEISZHALLE KLEINER SAAL

»THE NIGHT’S MUSIC«
Werke von Brahms und Rachmaninow sowie  
der Film »The Night’s Music« von Stéphanie Argerich  
mit Musik von Bartók
Martha Argerich  Klavier | Stephen Kovacevich  Klavier | 
Sara Davis Buechner  Klavier | und andere

27.06.2025 | 19:30 Uhr
LAEISZHALLE KLEINER SAAL

»VIELKLANG«
Robert Schumann trifft auf Tango und Akkordeon-Jazz
Yossif Ivanov  Violine | Lyda Chen  Viola | Guttman & Friends | 
Vincent Peirani  Akkordeon | und andere

28.06.2025 | 18:00 Uhr
LAEISZHALLE GROSSER SAAL

»GIPFELTREFFEN«
Gidon Kremer Trio, Strawinskys »Sacre« auf zwei Klavieren 
und ein Balafon-Virtuose  
Martha Argerich  Klavier | Gidon Kremer Trio | Aly Keïta  
Balafon | und andere

29.06.2025 | 21:00 Uhr  
(Im Rahmen des 10. Symphoniekonzerts)
LAEISZHALLE GROSSER SAAL

»ENCORE«
Schumanns Klavierquintett op. 44
Martha Argerich  Klavier | Timothy Ridout  Viola |  
Jing Zhao  Violoncello | und andere

23.-27.06.2025 | 12:30 Uhr
LAEISZHALLE BRAHMS-FOYER 

»DAS MARTHA ARGERICH
FESTIVAL PRÄSENTIERT …«
Lunchkonzerte mit David Chen, Sara Davis Buechner, 
Victor Demarquette, Yang Jack Gao und Yumeka 
Nakagawa

Weitere Informationen und Tickets unter
www.symphonikerhamburg.de/maf




