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Rosy Wertheim (1888 – 1949)
Variationen über ein altes holländisches Lied (1916)
Uraufführung
Introduction. Allegro
Thema. Allegretto
Variation I. L’istesso tempo
Variation II
Variation III. Scherzando
Variation IV. Giocoso
Variation V. Waltz tempo
Variation VI. Leggiero
Variation VII. Pesante
Variation VIII. Mysterioso
Variation IX. Andante mesto
Variation X. Andantino
Variation XI. Capricioso (Allegrissimo)
Variation XII. Con sentimento
Variation XIII. Presto
Fuga. Poco allegro e marcato
Tempo I (Allegro)

– Pause –

Opernhaus

Mit freundlicher Unterstützung

Wolfgang Amadeus Mozart 
(1756 – 1791)
Konzert für Klavier und Orchester d-Moll 
KV 466 (1785)
1. Allegro 
Kadenz: Ludwig van Beethoven

2. Romanze
3. Allegro assai 
Kadenz: Schaghajegh Nosrati

Arnold Schönberg (1874 – 1951)
Pelleas und Melisande op. 5 
(1902/03, rev. 1920)
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Roter Faden

Kindliches neben Ernstem erleben wir im Zweiten 
Sinfoniekonzert. Ausgehend von einem holländischen 
Volkslied erklingen erstmals überhaupt die 1916 kom-
ponierten Orchester-Variationen von Rosy Wertheim. 
Wir hören aus den sonor gesetzten Variationen viel-
leicht etwas Brahms heraus – und werden dann prompt 
an den musikalischen Exotismus der Entstehungszeit, 
später sogar an den Tanz der sieben Schleier aus der 
Oper Salome von Richard Strauss erinnert. In Mozarts 
d-Moll-Klavierkonzert steht Kindliches ebenfalls neben 
Seriösem. Und anlässlich von Arnold Schönbergs sinfo-
nischer Dichtung Pelleas und Melisande sind wir Ohren-
zeugen eines spätromantischen Riesenwerks, basie-
rend auf einem Schauspiel von Maurice Maeterlinck. 
Hier ist das Element des Kindlichen in der Begegnung 
von Pelleas und Melisande zu finden, wenn beide von 
Golaud – Pelleas’ Halbbruder und schließlich dessen 
Gegenspieler – in der Turmszene überrascht werden. 
Golaud: „Ihr seid doch rechte Kinder ... Melisande, 
beuge dich nicht so vornüber aus dem Fenster, du 
fällst hinab ...“
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Pablo Picasso: Kind mit Taube (1901)
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Rosy Wertheim
*19. Februar 1888 in Amsterdam

† 27. Mai 1949 in Laren (Nordholland)

Variationen über ein altes  
holländisches Lied 

Uraufführung

Entstehung
1916

Uraufführung
26. Oktober 2025 mit dem 

Niedersächsischen Staatsorchester 
Hannover unter der Leitung von 

Patrick Lange

Besetzung
2 Flöten (auch Piccolo), 2 Oboen 

(auch Englischhorn), 2 Klarinetten, 
2 Fagotte, 4 Hörner, 3 Trompeten,  

3 Posaunen, Tuba, Pauken, Celesta, 
Harfe, Streicher

Dauer
circa 10 Minuten
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Eine berühmte Familie
Die Kindheit von Rosy Wertheim, geboren am 19. Februar 1888 in  
Amsterdam, war geprägt von Harmonie, Familienzusammenhalt und 
finanzieller Sicherheit. Rosys Vater war Oberhaupt einer großbürger-
lichen jüdischen Händlerfamilie, Direktor eines Aktienunternehmens in 
zweiter Generation. Nach Rosys Großvater Abraham Carl Wertheim 
wurde gar ein Park in der niederländischen Hauptstadt benannt, den 
man heute noch besuchen kann. Er befindet sich im Stadtteil Plantage-
buurt und ist von vielen touristischen Orten Amsterdams aus fuß- 
läufig erreichbar. Im Wertheimpark befindet sich ein Mahnmal zum 
Gedenken an die Opfer von Auschwitz. Ein Großteil der Familie von 
Rosy Wertheim wurde von den Nationalsozialisten ermordet. Rosy 
überlebte. Ihr widmete man eine unspektakuläre Straße in Amsterdam, 
immerhin querabgehend von der George Gershwinlaan, der George-
Gershwin-Allee. Die nach Rosy Wertheim benannte Straße liegt in 
dem architektonisch beeindruckenden, dabei aber etwas seelenlosen 
Areal von Amsterdam-Zuid. Hier leben unter anderem junge Familien, 
die sich die horrenden Mieten in Amsterdam leisten können.

Rosy Wertheim
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Eine illustre Runde
Für eine Tochter einer wohlhabenden Amsterdamer Bürgerfamilie fast 
selbstverständlich erhielt Rosy früh Klavierunterricht – und sogar Kom-
positionsunterweisungen. In Amsterdam studierte Wertheim zunächst 
Klavier und anschließend Komposition bei Sem Dresden. Damit war 
sie eine der ersten Frauen mit Kompositionsdiplom in den Niederlan-
den überhaupt. Später unterrichtete sie Elementare Musiklehre und 
Klavier an einem Gymnasium und leitete einen Chor für Kinder aus  
den finanziell schwächsten Vierteln Amsterdams. Wertheim war auch 
sonst sozial stark engagiert, unterstützte Familien mit wirtschaftlichen 
Schwierigkeiten und gab benachteiligten Kindern kostenlosen Klavier-
unterricht. 1929 zog Wertheim nach Paris. Bald schon trafen sich Kom-
ponistinnen und Komponisten wie Elsa Barraine, Olivier Messiaen  
und Darius Milhaud regelmäßig zum gesellig-intellektuellen Austausch 
in Wertheims Wohnsitz. Außerdem betätigte sie sich als Journalistin, 
schrieb für die niederländische Tageszeitung Het Volk. 1935 ging es für 
Wertheim nach Wien, wo sie Kompositionsschülerin von Karl Weigl 
wurde.

Die Rosy-Wertheim-Straße in Amsterdam-Zuid
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Bis dass der Jäger, Jäger kam
1936 reiste Wertheim in die USA. Der Trip dorthin diente jedoch nicht 
dem Zweck, bei prominenten Pädagogen weiter Komposition zu 
studieren, wiewohl Wertheim tatsächlich von der austro-deutschen 
Zwölftonmusik, wie es heißt, ziemlich genervt gewesen sein muss. 
Wertheim hielt sich deswegen ein paar Monate in den USA (wohl 
hauptsächlich in New York) auf, um ihre Werke zu promoten. 1937 
kehrte Wertheim nach Amsterdam zurück. Nach dem Überfall 
Deutschlands auf die Niederlande am 10. Mai 1940 versteckte Wert-
heim, die mittlerweile knapp 100 Kompositionen fast aller Gattungen 
vorgelegt hatte, von den Nationalsozialisten Verfolgte in ihrem Keller 
und organisierte Geheimkonzerte für Geflüchtete. 1943 ging Wert-
heim selbst in den Untergrund und fand in dem nordholländischen Ort 
Laren Zuflucht. Dort blieb sie bis nach Ende des Krieges und arbeitete, 
von den Nationalsozialisten um ihr gesamtes Hab und Gut gebracht, 
an der regionalen Musikschule als Klavierlehrerin.

Antisemitisches Verbotsschild („Für Juden verboten“) aus der Zeit der 
nationalsozialistischen Besatzung der Niederlande, ausgestellt im  
Jüdischen Museum Amsterdam
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Das Ringen um das wirtschaftliche Überleben wurde durch den Kampf 
um die eigene Gesundheit in den Schatten gestellt. Wertheim starb 
nach zweijähriger Krebserkrankung im Alter von 61 Jahren am 27. Mai 
1949 in Laren. Die Shoah und den Zweiten Weltkrieg hatte sie über-
lebt. Mutig und riskant seien ihre Aktionen im Untergrund Amster-
dams gewesen, heißt es. Eine andere „Variation des Untertauchens“  
im Vergleich etwa zu der des Pianisten und Komponisten Władysław 
Szpilman (1911 – 2000), dessen Erzählungen über sein Überleben im 
Warschauer Ghetto die Vorlage für den Oscar-prämierten Film Der 
Pianist (2002) lieferte. Theodor W. Adorno notierte in Minima Moralia 
(1951), seine eigene Zeit des Exils betreffend: „Seit ich denken kann, 
bin ich glücklich gewesen mit dem Lied Zwischen Berg und tiefem, 
tiefem Tal: von den zwei Hasen, die sich am Gras gütlich taten, vom 
Jäger niedergeschossen wurden, und als sie sich besonnen hatten, 
dass sie noch am Leben waren, von dannen liefen.“

Im Winter, wenn es regnet
Das niederländische Volkslied, das Rosy Wertheim in ihrem heute 
uraufgeführten Werk variiert – Des winters als het regent –, hat seinen 
textlichen Ursprung wahrscheinlich in der ersten Hälfte des 17. Jahr-
hunderts. Der früheste Beleg findet sich um das Jahr 1640 herum. Wie 
so oft tauchte der Text aber nicht gleichzeitig mit der Notation einer 
dem Text zugewiesenen, neu komponierten oder „dem Volksmund 
abgelauschten“ Melodie auf. Der belgische Musikforscher Florimond 
van Duyse (1843 – 1910) fand zu dem besagten Text sogar zwei eigene 
Weisen und betonte, dass der Liedtext in jedem Fall älter sei als die 
Melodie. In der Sammlung Oude en nieuwe Hollantse Boeren Lietjes  
en Contredansen („Alte und neue holländische Bauernliedchen und 
Kontratänze“) wurden jedoch Musik und Text gemeinsam abgedruckt. 
Die Sammlung kam 1709 heraus. Der Text des von Wertheim in den 
Fokus genommenen Liedes entstand also wahrscheinlich in der ersten 
Hälfte des 17. Jahrhunderts, die Melodie Anfang des 18. Jahrhunderts.



Die böse Müllerin
Viele Menschen aus den Niederlanden kennen die von Rosy Wertheim 
mit Orchester-Variationen bedachte Melodie mit einem anderen Text. 
Dieser wurde von dem Amsterdamer Arzt Jan Pieter Heije in seinem 
Liederbuch Kinderliederen 1843 veröffentlicht: Daar zaten zeven 
kikkertjes. Das Lied erzählt von sieben Fröschen, die überzeugt sind, 
schöner als die Nachtigall zu singen. Wertheim gibt dabei in ihrer 
handschriftlichen Partitur nicht an, auf welchen Text sie sich bezieht. 
Man kann jedoch davon ausgehen, dass sie die von ihr variierte Melo-
die mit dem Text von Des winters als het regent schon früh kennen
gelernt, das Lied vielleicht in ihrer Kindheit im Trost-Schoße ihrer 
Mutter oder als Gute-Nacht-Gesang vorgesummt bekommen hatte – 
und schließlich selber sang. Wenn jemand im Hause Wertheim das 
Lied auf dem Klavier begleitete, dann wohl in F-Dur. In dieser Tonart 
ist das Lied gemeinhin überliefert. Und auch die heute uraufgeführten 
Orchester-Variationen aus dem Jahr 1916 stehen in F-Dur, wiewohl 
Wertheim schnell unter anderem erfrischende Ausflüge nach A-Dur 
unternimmt.

Die junge Rosy Wertheim
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Der Text von Des winters als het regent erzählt die Geschichte eines 
jungen Fischers, der an einer Mühle vorbeispaziert. Die dort wohnen-
de Müllerin verlangt von ihm, ihr drei Küsse zu geben, bevor er weiter-
ziehen darf. Die Müllerin wird als die Verführerin ausgemacht, die dem 
jungen Fischer geradezu auflauert. Gewissermaßen die geschlechter-
mäßig „umgekehrte“ Variante von Goethes Sah ein Knab ein Röslein 
stehn, nur weniger explizit in der potentiellen Konsequenz.

Holzschuhtanz der sieben Schleier
Wertheim beginnt ihre Variationen nicht einfach mit dem Thema. Die 
Auftaktigkeit der eigentlichen Lied-Melodie deutet sich jedoch in der 
Einleitung bereits an. Das Ganze fährt aber erst einmal mutig gegen 
die Wand: Ein übermäßiger Dreiklang – ein „kalter“ Klang, unspezi-
fisch, etwas unangenehm, bestehend nur aus großen Terzen – bringt 
Strenge. Dann scheint fast fragmentarisch der Beethoven der Sinfonie 
Nr. 7 hereinzutanzen. Hörner und Fagotte stellen uns schließlich sonor 
die Volksliedmelodie vor. Eine Piccoloflöte kreist plötzlich über dem 
sonoren Reigen; wie ein sanft aufgeschreckter Vogel, der trotzig 
seinen Gesangsalltag verrichtet. Vielleicht denkt man just an die 
orgelhafte Setzweise der Variationen über ein Thema von Haydn (1874) 
von Johannes Brahms. Attraktiv und plastisch setzt Wertheim bald 
Bläser- gegen Streichergruppen. In der fünften Variation tanzt das 
Orchester einen vollmundigen Walzer. In Variation IX hinterließ 
vielleicht der Exotismus Debussys ironische Spuren – und in Variation 
XIII stampfen Schritte vom Tanz der sieben Schleier aus der Oper 
Salome (1905) von Richard Strauss hinein. (Möglicherweise hatte die 
damals 19-jährige Wertheim die Niederländische Erstaufführung der 
Salome 1907 in der Amsterdam Stadsschouwburg erlebt.) Am Ende 
macht Wertheim aus dem Volksliedthema eine sehr witzige, zottelige, 
mit drolligen Trillern bestückte Fuge. Ein äußerst unterhaltsames 
Werk, das im heutigen Konzert uraufgeführt wird – 100 Jahre nach der 
Entstehung. Zuvor hatte sich offenbar niemand für diese Musik 
begeistern können.

Lausch-Hinweis  
Achten Sie beim Hören von Wertheims Variationen über 

ein altes holländisches Lied darauf, wie sich die Musik auf eine span-
nende Reise begibt: von vermeintlich „braven“ Variationen in der 
Grundtonart über Stock und Stein, in andere Tonart-Farbtöpfe 

tauchend – und am Schluss sogar in eine Fuge mündend. Eine Fuge 
im echten Wortsinne: eine Flucht! Vielleicht die des ach so verängs-

tigten Fischerjungen, der Reißaus nimmt vor der „gefährlich“
 erotischen Müllerin?
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Wolfgang Amadeus 
Mozart

*27. Januar 1756 in Salzburg
† 5. Dezember 1791 in Wien

Konzert für Klavier und Orchester  
d-Moll KV 466

Entstehung
1785

Uraufführung
11. Februar 1785 im Wiener Casino 

„Zur Mehlgrube“ mit dem  
Komponisten am Klavier

Besetzung
Flöte, 2 Oboen, 2 Fagotte, 2 Hörner, 

2 Trompeten, Pauken, Klavier, 
Streicher

Dauer
circa 35 Minuten
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Denk ich an Mozart in der Nacht
„Kein Componist der Welt, unter den Alten wie unter den Neuern bis 
auf ihn, hat das Große so mächtig und in jeder Hinsicht so glücklich 
musikalisch dargestellt, als Mozart. Was auch dieser strahlenwerfende 
Genius in seiner Kunst versuchte, gelang zwar: jedoch hier, im Gebiete 
des Großen, des Erschütternden, ist seine eigentliche Heimath; und  
so verweilte er auch hier, war es irgend zulässig, mit unverkennbarer 
Vorliebe. Hier gesellte zu ihm sich Beethoven, und erbauete sich, 
neben dem wohlgemessenen, zeittrotzenden Dom, den jener errich-
tet, kühn und gewaltig sein, ihm ganz eigenes, hoch auf Felsen gelege-
nes, romantisches Stammschloß, wie es nun die Gegend weit umher 
beherrscht und mit Erstaunen von Jedermann gesehen wird. Dabei 
sind verschiedene vorzüglich hierher gehörende Musikstücke beider 
Meister zu nennen. Jedermann denkt ohnehin, was Mozart betrifft, an 
die neuern seiner Symphonien, auch an verschiedene seiner Klavier-
concerte (z. B. an das aus D moll von ihm selbst, an das aus C dur, und 
das aus C moll).“ Diese Worte stammen aus einem 1830 veröffentlich-
ten Buch der Reihe Freunde der Tonkunst, einem Band gesammelter 
Aufsätze des Dramatikers und Musikschriftstellers Johann Friedrich 
Rochlitz (1786 – 1842).

Rochlitz’ anrüchiger Anachronismus
Beethoven ist es, auf den Rochlitz in dem obigen Zitat zu sprechen 
kommt, ja offenbar zu sprechen kommen muss, begann doch nach 
Beethovens musikalischer Errichtung eines „romantischen Stamm-
schlosses“ eine in diesen Ausmaßen geschichtlich einzigartige Kom
ponisten-Heroen-Verehrung. Neu Komponiertes „nach Beethoven“ 
wurde für viele Jahre, für Jahrzehnte zwangsläufig zunächst mit 
dessen Musik verglichen. Aber eben auch – und das ist das Besondere 
an dem Gedanken von Rochlitz – das kompositionsgeschichtliche 
„Davor“ kam an dem, im Grunde ungerechten, weil anachronistischen 
Beethoven-Vergleich oft nicht vorbei.
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Mozart in Moll
Die Sicht auf Mozarts Werke wurde gewissermaßen durch den  
„Moll-Komponisten“ Beethoven posthum verfälscht. Zu dem exklu
siven Kreis von Mozartschen Kompositionen in Moll gehören dabei 
sehr bedeutende Werke aus seiner Feder: zwei Sinfonien in g-Moll, das 
Requiem in d-Moll, die Große Messe c-Moll und so weiter. Nicht zu 
vergessen: das mächtige d-Moll im Vorspiel zu Don Giovanni (neu im 
Spielplan unseres Hauses), das genau in dem Moment schicksalsdräu-
end wiederkehrt, in dem der vom titelgebenden Protagonisten 
getötete Komtur als Statue auf der Matte steht. Auf engem Raum 
zählt Rochlitz aber gleich die beiden einzigen Mozartschen Klavierkon-
zerte in Moll auf, denen über 20 in Dur gegenüberstehen. Fast lesen 
sich die Sätze Rochlitz’ so, als wolle er mit aller Gewalt den „wohlge-
messenen, zeittrotzenden Dom“ Mozarts mit düsteren, ernsten, 
dämonischen Beethoven-Etiketten versehen. Bedarf es dieser „Beet-
hovenisierung“ Mozarts? Wenn wir an Mozart denken: Klingt in uns 
nicht eher der „Dur-Mozart“ nach, der uns mit seiner ansteckenden 
Fröhlichkeit und seinen nie versiegenden melodischen Einfällen  
das Leben noch nach 250 Jahren versüßen kann?

Beethovens Lieblingskonzert
Freilich handelt es sich bei Mozarts Konzert für Klavier und Orchester 
d-Moll KV 466 um ein charismatisches Meisterwerk, auch und gerade 
weil es in Moll steht und bereits anfangs des ersten Satzes (Allegro) die 
dunklen Don-Giovanni-Facetten und den tiefen, grollenden Anschleifer 
aus Der Hölle Rache (Die Zauberflöte) zu antizipieren scheint. Allein ein 
solch „dämonischer“ Beginn dürfte Beethoven tatsächlich besonders 
beeindruckt haben. Auch in seinen frühen Klaviersonaten in Moll hebt 
Beethoven mehrfach auf Moll-Sonaten von Mozart ab. Nicht umsonst 
schrieb Beethoven 1808 jeweils eine Solo-Kadenz für die beiden Eck-
sätze des d-Moll-Konzerts von Mozart, das laut des amerikanischen 
Beethoven-Biografen Alexander Wheelock Thayer (1817 – 1897) das 
„Lieblingskonzert“ Beethovens war.
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Die Sonne heitert den Himmel auf
Bevor der dritte Satz (Allegro assai) in einer für Mozart typischen 
Mischung von Rondo und Sonate sich kurz vor Schluss doch noch für 
einen freundlichen D-Dur-Schluss entscheidet, haben wir es mit einem 
feinsinnigen Kleinod, einer Romanze zu tun. Bei Mozart – und freilich 
vielen anderen – bildet der zweite Satz eines Klavierkonzerts häufig 
einen Gegenpol zu den ihn umgebenden Parts. Hier ist dieser Kontrast 
jedoch ganz besonders ausgeprägt. Uta Titzhoff notierte dazu in 
ihrem 2006 erschienenen Buch über die Klavierkonzerte Mozarts, der 
Kontrast, mit dem wir uns angesichts des zweiten Satzes wohlwollend 
konfrontiert sähen, sei „schon sehr groß. Es ist wie nach einem Gewit-
ter, wenn die Sonne die noch feuchte Natur durchglänzt und den 
Himmel wieder aufheitert.“

Lausch-Hinweis  
Wie bei kaum einem anderen Komponisten spüren wir bei Mozart 
das direkte Nebeneinander von „lebensfroh“ und „traurig“, so auch 
im zweiten Satz des d-Moll-Klavierkonzerts. Lassen Sie die sanft 

klagenden ersten beiden Takte auf sich wirken, kontrastiert durch 
den dritten, lustig klopfenden Takt, der uns direkt anlächelt.

Bass-Anschleifer am Anfang von Mozarts d-Moll-Klavierkonzert (oben) und 
zu Beginn der Arie Der Hölle Rache aus Die Zauberflöte (unten) 
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Arnold Schönberg
*13. September 1874 in Wien

† 13. Juli 1951 in Brentwood, Los Angeles

Pelleas und Melisande op. 5 

Entstehung
1902/03

Uraufführung
25. Januar 1905 im Großen Musik

vereinssaal in Wien mit dem Orchester 
des Wiener Konzertvereins unter der 

Leitung des Komponisten

Besetzung
3 Flöten (auch Piccolo), 3 Oboen  

(auch Englischhorn), Klarinette in Es,  
3 Klarinetten in A (auch Bassklarinette),  

3 Fagotte, Kontrafagott, 8 Hörner,  
4 Trompeten, Altposaune,  

4 Tenorposaunen, Kontrabasstuba, 
Pauken, Schlagzeug, Harfen, Streicher

Dauer
circa 45 Minuten
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Ein Überlegen(d)er aus Wien
Arnold Schönberg kam am 13. September 1874 in Wien zur Welt, 
begann mit neun Jahren das Geigespielen und brachte sich das Kom-
ponieren, laut Selbstauskunft, autodidaktisch bei. 1901 siedelte 
Schönberg nach Berlin über. Schon 1903 ging es zurück nach Wien. 
Hier wurden Anton Webern (1883 – 1945) und Alban Berg (1885 – 1935) 
Schönbergs Schüler. Die legendäre „Zweite Wiener Schule“ war 
geboren. (Die Formulierung „Erste Wiener Schule“ bezog sich auf die 
„Klassiker“ Haydn, Mozart und Beethoven.) Nach dem Ersten Welt-
krieg entwickelte Schönberg die Zwölftontechnik, die die vielfältigen 
„Auswüchse“ der spätromantischen (postwagnerschen) Chromatik zu 
systematisieren gedachte. 1925 zog Schönberg erneut nach Berlin. 
Hier war er als Nachfolger von Ferruccio Busoni zum Kompositions
professor an der Preußischen Akademie der Künste berufen worden. 
1933 ging Schönberg – er stammte aus einer jüdischen Familie – ins Exil 
und wurde bald in den USA heimisch. Hier entstand unter anderem 
das Melodram Ein Überlebender aus Warschau (1947). Am 13. Juli 1951 
starb Schönberg in Los Angeles.

Arnold Schönberg im Entstehungsjahr 
von Pelleas und Melisande (1902)
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Ästhetische Herkünfte
Allgemeinplätze und Vorurteile begleiten bis heute das Sprechen, den 
Diskurs über die Musik Schönbergs. Manchmal wird dabei vergessen, 
dass Schönberg als „Tonaler“ begann. Ulrich Krämer, Leiter der For-
schungsstelle der Arnold-Schönberg-Gesamtausgabe in Berlin, sagt 
dazu: „Natürlich stimmt es: Schönberg hat ab einem bestimmten 
Zeitpunkt atonale Musik komponiert. Wenn man sich aber klarmacht, 
wo er ästhetisch herkommt, nämlich aus der Spätromantik, in deren 
Stil er ja einige bedeutende Werke komponiert hat, beispielsweise das 
häufig aufgeführte Streichsextett Verklärte Nacht op. 4 (1899), die 
Gurre-Lieder (1900 – 1911) und die sinfonische Dichtung Pelleas und 
Melisande op. 5 (1902/03), dann wird klar, was für ein genialer Kompo-
nist er war.“

Entstehung
Pelleas und Melisande, orchestral riesig besetzt, unter anderem mit 
acht Hörnern, vier Trompeten und fünf Posaunen, beruht auf dem 
gleichnamigen Schauspiel, das der belgische Dramatiker Maurice 
Maeterlinck (1862 – 1949) im Jahr 1893 veröffentlicht hatte: Im Wald 
begegnet Prinz Golaud der mystischen Schönheit Mélisande – und 
verliebt sich in sie. Auf dem Wasserschloss von Golauds Großvater 
Arkel behagt es Mélisande jedoch nicht. Einzig der Bruder Golauds, 
Pélleas, vermag ihr ein Lächeln abzuringen. Aus einer tiefen Freund-
schaft entsteht zwischen Pelléas und Mélisande eine leidenschaftliche 
Liebesbeziehung. Dies lässt Golauds erzürnen, und so erschlägt er 
seinen eigenen Bruder, worauf Mélisande gleichfalls stirbt, vor Gram …

Lausch-Hinweis  
Nach etwa achteinhalb Minuten ertönt erstmals die Große Trommel 

in Schönbergs Pelleas und Melisande richtig prominent. Zweimal 
klopft das Schicksal dreifach gegen die Tür. Erleben Sie die heftigen 

Einbrüche in diesem Werk – kontrastiert von völlig verwobenen, 
amourösen Passagen.
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Fauré war schneller
Bedeutende Komponisten widmeten sich der Maeterlinck-Vorlage, 
quasi als Alternative zu dem „abgenutzten“ Tristan-Sujet. Gabriel 
Fauré, der 1898 eine entsprechende Orchestersuite Pélleas et Mélisande 
komponierte, war der Erste. Debussy machte die tragische Maeter-
linck-Liebesgeschichte gleich zu einer ganzen Oper, die im April 1902 
an der Opéra-Comique in Paris uraufgeführt wurde. Debussy soll sogar 
bei der Uraufführung des Theaterstückes Maeterlincks am 17. Mai 1893 
im Théâtre de Bouffes-Parisiens einst selbst zugegen gewesen sein.

Atemlos durch die Nacht
Umdunkelt beginnt Schönbergs sinfonische Dichtung. Ein Englisch-
horn klagt in engmaschigen Tönen. Dazu spielen andere Instrumente 
tiefster Provenienz elegische Linien und Akkorde. Der tragische Gehalt 
des Maeterlinck-Stoffes scheint von Anfang an tief in die komplexe 
Struktur dieser Musik eingedrungen zu sein. Eine Bassklarinette schält 
sich wagneresk heraus. Gesten des Zögerns; grimmig, zerknirscht. 
Immer mehr Instrumente stimmen in den klagenden Reigen ein. Die 
Lage wird dramatisch, die Notenwerte kürzer. Als rhythmische Kontra-
punkte müssen insbesondere die Holzbläser zeitgleich lange Melodie-
strecken bewältigen. Atemlos durch die Nacht.

Heftig 
Nach ungefähr sechs Minuten erfolgt eine kurze Zäsur. Jetzt erschei-
nen die klagenden Gesten vielfach beschleunigt. „Heftig“ lautet die 
Spielanweisung Schönbergs dazu. Chromatische Tonketten fallen 
herunter. Und endlich wird geschwärmt, endlich kommen die mannig-
faltigen Liebestöne ins Schwingen. Polyphon bis zum Gehtnichtmehr. 
Und wer bitte würde hier angesichts vieler epischer Augenblicke nicht 
Wagners Tristan und Isolde heraushören? Aus allen Ecken. Und allen 
Enden.

Die Uraufführung 1905 in Wien unter meiner eigenen 
Leitung rief große Unruhe beim Publikum und selbst 
bei den Kritikern hervor. Die Kritiken waren ungewöhn-
lich heftig, und einer der Kritiker schlug vor, mich in 
eine Irrenanstalt zu stecken und Notenpapier außer-
halb meiner Reichweite aufzubewahren.
Arnold Schönberg über Pelleas und Melisande
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Musikalische Leitung  

Patrick Lange

Patrick Lange ist regelmäßiger Gast an Häusern wie den Staatsopern  
in Wien und München sowie der Opéra National de Paris. Weitere Engage-
ments führten ihn unter anderem an die Opéra du Capitole Toulouse,  
an die Semperoper Dresden, an das Royal Opera House London, an die 
Opera Australia Sydney, an das Opernhaus Zürich, an die Canadian Opera 
Company Toronto, an die Korean National Opera Seoul, an die Opéra 
national du Rhin Straßburg und zum Hong Kong Arts Festival.
	 Zu Beginn der Spielzeit 2025/26 war Lange an der Wiener Staatsoper 
mit Die Zauberflöte zu erleben. Am Aalto-Theater Essen übernimmt er die 
musikalische Leitung einer Neuproduktion von Hindemiths Cardillac, 
gefolgt von der Neuproduktion Waves and Circles des Bayerischen Staats-
balletts München. Im Konzert wird er unter anderem mit den Dortmunder 
Philharmonikern und der Deutschen Radio Philharmonie Saarbrücken-
Kaiserslautern zu erleben sein. Zur Nachwuchsförderung wird er Jurymit-
glied der German Conducting Awards des Deutschen Musikrats sein.
	 Lange war Chefdirigent der Komischen Oper Berlin und Generalmusik-
direktor des Hessischen Staatstheaters Wiesbaden. In Berlin leitete er 
etwa Produktionen von Die Meistersinger von Nürnberg, Rusalka und Der 
Freischütz. In Wiesbaden dirigierte Lange diverse Neuproduktionen 
(Tannhäuser, Un ballo in maschera, Jenůfa, Salome, Carmen und Der Rosen
kavalier und viele mehr). 
	 Im Konzert arbeitete Patrick Lange mit Orchestern wie den Wiener 
Philharmonikern, dem Bruckner Orchester Linz, dem Orquesta Sinfónica 
de Madrid, dem Tonkünstler-Orchester Niederösterreich, den Hamburger 
und Bamberger Symphonikern, der Staatskapelle Weimar und dem Mahler 
Chamber Orchestra sowie den Rundfunk-Sinfonieorchestern des BR, SWR 
und WDR. Als Dirigent auf Tour war Lange mit der Academy of St Martin  
in the Fields, den Stuttgarter Philharmonikern, dem RSO Wien und dem 
Bundesjugendorchester, dem er eng verbunden ist.
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Klavier  

Schaghajegh Nosrati

Schaghajegh Nosrati, geboren 1989 in Bochum, feierte ihren internationa-
len Durchbruch als Preisträgerin des Leipziger Bachwettbewerbs 2014.  
In den vergangenen Jahren trat die Pianistin unter anderem beim Klavier-
festival Ruhr mit einem Solo-Rezital in der Essener Philharmonie in Vertre-
tung von Daniel Barenboim, im Palais des Beaux Arts Brüssel, beim Lucerne 
Festival, in der Tonhalle Zürich, in der Koerner Hall Toronto, im Vancouver 
Playhouse, im Kennedy Center Washington, im Palau de la Música Catalana 
Barcelona, in der Berliner Philharmonie, der Wigmore Hall London sowie in 
der Carnegie Hall in New York auf. 2022/23 war Nosrati „Artist in Residence“ 
im Beethovenhaus Bonn sowie Solistin beim Beethovenorchester Bonn.  
	 Die Pianistin folgte Einladungen der Bochumer Symphoniker ins Anne-
liese Brost Musikforum Ruhr. Beim Festival Bach Montréal konzertierte  
sie mit dem Festivalorchester unter Leitung von Reinhard Goebel, in der 
Bremer Glocke debütierte sie bei den Bremer Philharmonikern mit Mozarts 
Klavierkonzert KV 467. Ihr Debüt im Pierre Boulez Saal Berlin gab sie 2019 
in Vertretung von Radu Lupu. Zur Wiedereinladung kam es 2022. Auf dem 
Programm stand diesmal der erste Band von Bachs Wohltemperiertem 
Klavier, das Nosrati im Jahr zuvor im selben Saal und im Rahmen einer CD-
Produktion aufgenommen hatte. Ein weiterer Höhepunkt in der bisherigen 
Karriere der Pianistin war 2018 die gemeinsame Tournee mit Sir András 
Schiff und der Cappella Andrea Barca, bei der Bachs Konzerte für zwei 
Klaviere unter anderem in der Elbphilharmonie Hamburg, dem Musikverein 
Wien, der Tonhalle Düsseldorf und dem KKL Lucerne zur Aufführung 
kamen.
	 Acht Alben hat Nosrati inzwischen eingespielt. Ihre Diskografie umfasst 
Werke für Solo-Klavier sowie Konzerte mit Orchester von Bach, Haydn, 
Alkan und A. Rubinstein. Neben ihrer Solotätigkeit ist Nosrati begeisterte 
Kammermusikerin. 2022 gründete sie zusammen mit Misagh Joolaee und 
Sebastian Flaig das Joolaee Trio.	
	 Parallel zu ihrer Konzertlaufbahn engagiert sich Nosrati schon frühzeitig 
im Bereich der Lehre. So war sie zwischen 2015 und 2019 als Lehrbeauf
tragte an der Hochschule für Musik, Theater und Medien Hannover tätig. 
Seit 2020 hat sie eine Stelle als Assistentin von Sir András Schiff an der 
Barenboim-Said-Akademie Berlin inne.
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Die Geschichte des Niedersächsischen Staatsorchesters Hannover reicht 
bis in das Jahr 1636 zurück: Mitten im Dreißigjährigen Krieg gründete 
Herzog Georg von Calenberg eine Hofkapelle, die zunächst als reines 
Konzertorchester auftrat. Heinrich Schütz, Agostino Steffani und Georg 
Friedrich Händel zählten zu den ersten Kapellmeistern. Erst im 19. Jahrhun-
dert wurde aus der Hofkapelle ein Opernorchester. Heinrich Marschner und
Hans von Bülow waren hier bedeutende Dirigenten – und Joseph Joachim 
ein herausragender Konzertmeister. Zu den bedeutenden Generalmusik
direktoren in der ersten Hälfte des 20. Jahrhunderts zählten Rudolf Kraselt
und Franz Konwitschny. Weitere Dirigenten, die in Hannover wirkten, 
waren Wilhelm Furtwängler, Otto Klemperer, Hans Knappertsbusch und 
Ferenc Fricsay. Komponisten wie Franz Schreker, Igor Strawinsky und Paul 
Hindemith dirigierten in Hannover Aufführungen ihrer eigenen Werke. 
Nach dem Zweiten Weltkrieg war George Alexander Albrecht mit einer 
Dienstzeit von 1965 bis 1993 ein besonders prägender Chefdirigent. Seit
dem 1. Januar 1970 gehört das Orchester zur Niedersächsischen Staats-
theater Hannover GmbH und wird vom Land Niedersachsen als dessen 
größter Klangkörper finanziert. Das Orchester zählt über 100 Musiker:in
nen und spielt bei Opernaufführungen sowie Sinfonie- und Sonderkonzer-
ten. Außerdem finden in jeder Spielzeit acht Kammerkonzerte mit Mitglie-
dern des Orchesters im Landesmuseum Hannover statt. Hinzu kommen 
Kinder- und Jugendkonzerte. Seit 2020 ist Stephan Zilias der Generalmu-
sikdirektor des Niedersächsischen Staatsorchesters Hannover.

Niedersächsisches 
Staatsorchester  

Hannover
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Das Niedersächsische 
Staatsorchester Hannover 

1. Violine: Ion Tanase, Nikola Pančić, 
Julia Khodyko, Sigrun Thielmann, 
Annette Mainzer-Janczuk, 
Wienczyslaw Kasprzak, Anna-Maria 
Brödel, Angela Jaffé, Birte Päplow, 
Yoojung Kwak, Caroline Klingler, 
Marco Polizzi, Maria Gerendt, Annika 
Oepen, Friederike Schultze-Florey, 
Saskia Rohde 

2. Violine: Ionuț Pandelescu, 
Doris Anna Mayr, Thomas Huppertz, 
Berit Rufenach, Igor Bolotovski, 
Maike Roßner, Johanna Kullmann, 
Yaroslav Bronzey, Yuka Murayama, 
Friederike Schindler, Eva Demeter, 
Hyewon Choi*, Laure Kornmann*, 
Nathan Paik* 

Viola: Stefanie Dumrese, 
Peter Meier, Olof von Gagern, 
Gudula Stein, Johanna Held, 
Anne Krömmelbein, Frank Dumdey, 
Anne-Caroline Thies, Nir Rom Nagy, 
Paula Mengel, Yin Ying Tseng, 
Upendo Mascarenhas* 

Violoncello: Reynard Rott,  
Min Suk Cho, Christine Balke, 
Gottfried Roßner, Hartwig Christ, 
Rebekka Wittig-Vogelsmeier, 
Corinna Leonbacher, Lukas Helbig, 
Kilian Fröhlich, Görkem Cicek* 

Kontrabass: Bors Balogh, 
Mio Tamayama, Robert Amberg, 
Matthias Botzet*, Joshua Chávez 
Marquez*, Georg Elsas*, 
Luiz Eduardo Ferreira dos Santos*

Harfe: Ruth-Alice Marino, 
Anne Serger* 

Flöte: Bernadette Schachschal, 
Jorge Rodriguez, Konny Roeles-
Chen, Birgit Schwab 

Oboe: Yeonsu Emily Nam, 
Nikolaus Kolb, Anke-Christiane 
Beyer, Eloi Huscenot 

Klarinette: Katharina Arend, 
Uwe Möckel, Jan-Lukas Willms, 
Michael Pattberg, Maja Pawelke

Fagott: Lisanne Traub, 
Wiebke Husemann, Nicole King, 
Florian Raß 

Horn: Felix Hüttel, Renate Hupka, 
Erasmus Kowal, Adam Lewis, 
Stephan Schottstädt, Frank Radke, 
Henrique Ramos, Marcin Sikorski* 

Trompete: Lukas Kay, Hibiki Otsuka*, 
Stefan Fleißner, Markus Günther

Posaune: Michael Kokott, 
Lukas Klingler, Laura Guillén Alcaraz, 
Max Eisenhut, Bryce Pawlowski 

Tuba: Ulrich Stamm 

Pauke: Sebastian Schnitzler 

Schlagzeug: Arno Schlenk, 
Sebastian Hahn, Oliver Schmidt, 
Philipp Kohnke 

Celesta: Erik García Álvarez 

Orchesterdirektorin: 
Dorothea Becker 

*Gast





Vorschau
Drittes Sinfoniekonzert

Luigi Dallapiccola
Variationen für Orchester (1954)

Wolfgang Amadeus Mozart
Konzert für Flöte und Orchester G-Dur KV 313 (1777)

Johannes Brahms
Sinfonie Nr. 4 e-Moll op. 98 (1885)

Flöte: Tatjana Ruhland
Musikalische Leitung: Francesco Angelico
Niedersächsisches Staatsorchester Hannover

So 7.12.2025, 17:00 Uhr & Mo 8.12.2025, 19:30 Uhr, 
Opernhaus

Textnachweise
Die Texte dieses Programmhefts wurden geschrieben von 
Arno Lücker. Im Text über Rosy Wertheim stammen Teile  
aus: Arno Lücker: 250 Komponistinnen. Frauen schreiben 
Musikgeschichte, Berlin 2023. Im Text über Arnold Schönberg 
stammen Teile aus: Arno Lücker: What’s up with Arnold 
Schönberg, in: VAN Magazin, Berlin, 25. Januar 2023

Bildnachweise
Bild Pablo Picasso: Sammlung Qatar Museums, Doha;  
Foto Rosy Wertheim: Leo Smit Foundation; Foto Rosy-
Wertheim-Straße: Arno Lücker; Bild Jüdisches Museum: Arno 
Lücker; Foto Rosy Wertheim (jung): Leo Smit Foundation; 
Foto Arnold Schönberg: The Arnold Schoenberg Institute 
Archives, Los Angeles
Die Partitur der Variationen über ein altes holländisches Lied 
von Rosy Wertheim wurde gesetzt von Arno Lücker. Die 
Handschrift des Werkes von Rosy Wertheim ist im Besitz der 
Leo Smit Foundation. In Zusammenarbeit mit Donemus 
Publishing.
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