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“Freue Dich!” (Rejoicel)
Sonata for Violin and Cello 1981

2 | eure freude wird niemand von euchnehmen.. . .......... ... .. ... .. .
your joy no one will take away from you
3 Il freueteuchderfreude ... ....... .. ..
rejoice with joy
4 Il freue dich, rabbi . ..
rejoice rabbi
5 IVnunist erin sein haus zurlickgekehrt
and he returned fo his own abode
6 V hor auf deine innere stimme .

heed thyself

- Baiba Skride, violin

Harriet Krijgh, cello

29:01

6:49

.. 523



Die inzwischen Uber 90 Jahre alte Kompo-
nistin Sofia Gubaidulina kann auf ein um-
fangreiches Schaffen zurlickblicken, das ihr
infernationale Anerkennung verschafft hat.
Heute gehdrt sie sogar zu den meistaufge-
fUhrten Komponistinnen der Welt. 1931 in
Tschistopol (Tatarstan) geboren, in Kasan
aufgewachsen und am dortigen Konserva-
torium ausgebildet, ging sie 1954 zum Kom-
positionsstudium nach Moskau, wo sie bei
dem Schostakowitsch-Schuler Nikolai Peiko
studierte, der sie auch mit modernen westli-
chen Kompositionstechniken vertraut mach-
te. Ermutigt durch Dmitri Schostakowitsch,
betdatigte sie sich ab 1963 als freiberufliche
Komponistin und verfolgte trotz staatlicher
Repressalien und AuffUhrungsverboten un-
beirrt ihren eigenen kompositorischen Weg,
ohne sich der Doktrin des sozialistischen Re-
alismus zu unterwerfen. Mit Hilfe von Filmmu-
sikauftrégen konnfe sie sich in schwierigen
Jahren Uber Wasser halten. Rasch wurde
sie neben ihren Moskauer Altersgenossen
Edison Denissow und Alfred Schnittke zu den
fUhrenden Vertretern der Neuen Musik in der
Sowjetunion gerechnet. Unter den jungen
russischen Interpreten, fur die sie zahireiche
Werke schrieb, fand sie Unterstltzer und Mit-
streiter. Ihr internationaler Durchbruch kam
1981 mit ihrem Violinkonzert ,Offertorium®,
inzwischen ein Repertoirewerk des 20. Jahr-
hunderts, das sie fur Gidon Kremer schrieb.
Kremer war es auch, der sie 1986 zu seinem
Festival nach Lockenhaus einlud, um sie dort
erstmals in einem westlichen Land ausflhr-
lich zu présentieren. Im Jahre 1991 verlieB

Gubaidulina ihre Heimat und lebt seitdem in
Deutschland. Sie erhielt eine groBe Zahl an
Kompositionsauftradgen und war Composer
in residence bei vielen Orchestern und Fes-
fivals. Sie ist u.a. Tr&gerin des renommierten
Praemium Imperiale und des Polar Music
Prize. Die ihrem kompositorischen Denken
innewohnende christliche Spiritualité&t fand
in zwei groBen Oratorien ihren besonde-
ren Ausdruck: in einer Passion nach dem
Evangelisten Johannes, die sie um ein ,Jo-
hannes-Ostern® ergénzte (2000/2002), und
in dem Oratorium ,Uber Liebe und Hass"
(2015/2018), das bis heute eine groBe Aus-
strahlung auf ihr Spétwerk hat. Sie benennt
Johann Sebastian Bach und Anton Webern
als ihre wesentlichen Vorbilder. Zuletzt be-
schaftigte sie sich in ihrem Orchesterwerk
.Der Zorn Goftes™ und einem bisher unvoll-
endeten Orchesterprolog intensiv. mit dem
Faszinosum Beethoven.

Einer der besonderen Verdienste Gubai-
dulinas ist es, dass sie Ende der 70er Jahre
die Klangeigenschaften und Ausdrucks-
moglichkeiten des in Russland zuvor nur als
Volksmusik-Instrument beliebten Knopfakkor-
deons Bajan fur sich entdeckte und durch
zahlreiche inspirierte Kompositionen als In-
strument zeitgendssischer Musik salonféhig
machte. In diesem BemuUhen wurde sie von
Bajan-Interpreten wie Friedrich Lips in Mos-
kau und der in Hannover lehrenden Schwei-
zerin Elsbeth Moser unterstUtzt und begleitet.
So legte Gubaidulina diverse Solo- und Kam-
mermusikwerke fur dieses Instrument vor,
darlber hinaus das Kammerorchesterwerk

LSieben Worte™ mit den Soloinstrumenten
Bajan und Violoncello sowie zwei Bajan-Kon-
zerte, von denen das 2010 entstandene
Konzert mit dem Titel ,Fachwerk™ es bereits
zu Uber 50 Auffihrungen weltweit brachte.
Das vorliegende Album pr&sentiert nun ein
weiteres Werk Gubaidulinas, in dem das Ba-
jan eine wesentliche Rolle spielt und zu dem
sie von Elsbeth Moser angeregt wurde - ein
Tripelkonzert, angelehnt an das Konzert far
Violine, Violoncello und Klavier von Ludwig
van Beethoven, nur eben mit einem Bajan
statt eines Klaviers. Allerdings machte die
Komponistin rasch klar, dass sie diesem Vor-
bild, das sie durchaus sehr fasziniere, keines-
falls nacheifern wolle, da sie als Vorausset-
zung fUr ihr kreatives Denken einen “leeren
Raum® bendtige, keine konkrete Vorlage.
Schnell fand man drei Auftraggeber flr das
Tripelkonzert: die NDR Radiophilharmonie
Hannover, das Boston Symphony Orchestra
und das Tonhalle-Orchester ZUrich. Urspring-
lich wollte Moser dieses Werk im Rahmen
ihres Hannoveraner Akkordeonfestes Ende
2016 zusammen mit Vadim Gluzman, Nicolas
Altstaedt und der NDR Radiophilharmonie
zur Urauffihrung bringen, doch nachdem
die Partitur erst verspdtet eintraf, gelangte
das Boston Symphony Orchestra als zweiter
Auftraggeber in den Genuss der UrauffUh-
rung, die sodann am 23. Februar 2017 unter
Andris Nelsons stattfand. HierfUr konnten als
Partnerinnen fUr Elsbeth Moser die Violinistin
Baiba Skride und die Cellistin Harriet Krijgh
gewonnen werden. Am 28. Oktober 2017
erfolgte dann mit denselben Solistinnen die

schweizerische Erstauffuhrung unter Omer
Meir Wellber und am 18. April 2018 schlieB-
lich die deutsche Erstaufflhrung unter der
Leitung von Andrew Manze in Hannover, de-
ren Mitschnitt auf diesem Allbum zu héren ist.
Im Wesentlichen lieB sich Gubaidulina in
ihrem Tripelkonzert von mehreren Inspirati-
onsquellen leiten, die allesamt mit der Zahl
Drei zusammenhdngen. Dies zeigt sich nicht
nur in der Anzahl der Soloinstrumente, son-
dern auch in der Dreiteiligkeit der Form und
der haufigen Verwendung von Dreikldngen
und parallelen Terzlinien. Noch wichtiger je-
doch ist fUr die Komponistin in diesem Werk
das Wechselspiel der Intervalle und deren
Beziehungen zueinander - ein Thema, das
sie bereits seit dem Violinkonzert ,In tempus
praesens" (2007) beschaftigh hatte, welches
fur Anne-Sophie Mutter entstand. Gubaiduli-
na spricht von den drei grundlegenden me-
lodisch-akkordischen Strukturen des Klang-
materials: die Anziehungskraft der Intervalle,
die Kraft ihrer AbstoBung und die Kraft, die
diesen Kontrast erzeugt. Dabei geht sie da-
von aus, dass sich die Anziehungskraft der In-
tervalle verstarkt, je kleiner sie werden. In ei-
nem Kommentar zu ihrem Tripelkonzert weist
sie besonders auf den Beginn des Werks hin,
wo zundchst das Bajan mit Clusterki&ngen
zu hoéren sei, jeweils bestehend aus den elf
chromatischen Halbténen, welche die Quel-
le aller Obertdne seien. Sie sagt: ,Dies ist
das Initium des Werkes, worauf die gesam-
te weitere Werkstruktur reagiert und auf die
am Ende ein Akkord aus sich allmdéhlich ver-
gréBernden Intervallen antwortet. Auf diese



Weise kdnnte man das Werk als Offenbarung
dreier Krafte deuten: die Expansion der sich
vergréBernden Infervalle, die Anziehungs-
kraft der sich verdichtenden Intervalle und
die Reaktion auf dieses kosmische Drama™.
Nach dem Cluster-Beginn des Bajans setzen
zun&chst das Cello und dann die Violine mit
aufwdarts steigenden und dabei stetig kleiner
werdenden Infervallen im Dialog mit dem
tiefen Orchesterregister ein. Flirende L&ufe
und helle Durakkorde im oberen Register be-
schlieBen die Einleitung. Danach folgt eine
kurze Kadenz der Soloinstrumente, in der sie
erstmals ein zweitaktiges, aus parallelen Ter-
zen bestehendes Motiv présentieren, das an
ein Seufzermotiv erinnert, Dieses wird vom
Orchester in melodisch und rhythmisch vari-
jerter Form aufgegriffen und zusammen mit
den Soloinstrumenten weiter durchgefUhrt.
Eine erneute Solokadenz, die inihrem Verlauf
wiederholt von Streichertremoli unterbro-
chen wird, markiert den Beginn des zweiten
Teils des Werkes. Es folgt ein Wechselspiel von
kleinen und weit ausgreifenden Intervallen -
zundchst in den Solostreichern, von eng ge-
fUhrten Orchesterakkorden choralartig be-
gleitet, spater auch im gesamten Orchester.
Danach erscheinen Anklange an das Seuf-
zermotiv in den Soli und Glissando-Cluster
im Bajan. Tremoli der Streicher und schnelle
Quinfolen- und Sextolenbewegung sorgen
fUr Unruhe. Diese wird von den Soloinstru-
menten bei gleichzeitig aufsteigenden Li-
nien des Orchesters fortgeflUhrt, SchlieBlich
erklingen im Bajan abwechselnd Dur- und
Mollakkorde, kontrapunktiert von Posaunen

und Schlagzeug. Wieder erscheint das Seuf-
zermotiv in den Soloinstrumenten, wdhrend
es vom Orchester in zarten Akkorden um-
leuchtet wird. Nach etwa zwei Dritteln des
Werkes, gleichsam im Goldenen Schnitt,
folgt eine weitere, ausgedehnte Kadenz der
drei Soloinstrumente. Diese ist bei Violine
und Violoncello von Doppelgriffen bestimmt,
wdhrend das Bajan zundchst akkordisch
gefuhrt wird und dann, vom Schlagzeug
begleitet, in erregte Glissando-Cluster Uber-
geht. Nach einem erneuten Aufodumen des
Orchesters beginnt der dritte und letzte Wer-
kabschnitt. Hier wechseln sich zun&chst im-
mer wieder kleiner werdende Intervalle mit
groBen Septspringen ab, und es wird von
verschiedenen Instrumenten die Obertonrei-
he angespielt. Aus einer weiteren kadenzar-
figen Passsage, in der die Soloinstrumente
mit den fiefen Orchesterinstrumenten dialo-
gisieren, erwdchst eine Cellokantilene, nach
welcher sich schlieBlich aus stetig gréBer
werdenden, ansteigenden Intervallen ein
machtiger Schlussakkord formiert und seine
ganze Energie entladt.

Mit der Duokomposition ,,Freue dich!“ fur
Violine und Violoncello aus dem Jahr 1981
gehen wir zurlick in Sofia Gubaidulinas Mos-
kauer Zeit, als sie zu ihrer persdnlichen musi-
kalischen Sprache gefunden und dank ihren
Erfahrungen in der Improvisationsgruppe
JAstraea”, in der sie seit 1975 mit ihren Kolle-
gen Viktor Suslin und Vyacheslav Artyomov
auf auBereuropdischen Instrumenten impro-
visierte, eine besondere Klangsensibiliat ent-
wickelt hatte. Damals waren gerade ihre ers-

fen bedeutenden Werke entstanden - das
Klavierkonzert ,Infroitus™ und das Violinkon-
zert ,Offertorium®. Bei der Suche nach einer
Idee fUr ein Werk fur Violine und Violoncello,
um das Gubaidulina von dem Musikerehe-
paar Oleg Kagan und Natalia Gutman ge-
beten worden war, stieB sie wahrend eines
Ukraine-Aufenthaltes bei ihrer Schwester auf
die Schriffen des ukrainischen ,Wanderphi-
losophen™ Grigori Skoworoda (1722-1794),
der Armut und Selbstvertiefung als Voraus-
setzung zur Gottesfindung forderte. Gubai-
dulina wdhlte fur die funf S&tze ihres Werks
verschiedene Zitate Skoworodas, welche die
auf Gott bezogene Freude zum Inhalt haben,
und versuchte, solche Momente der Freude
mit musikalischen Mitteln darzustellen. Die
Komponistin erklért dazu: ,Thema meines
Werkes ist die metaphorische Darstellung
des Ubergangs in eine andere Wirklichkeit,
ausgedrickt durch die Gegenuberstellung
von normalem Klang und Flageolett-Téonen.”
Mit anderen Worten: FUr Gubaidulina haben
Flageoletts keine reine Timbre- oder Verzie-
rungsfunktion, sondern eine metaphorische
Bedeutung; der Normalfon reprasentiert die
irdische Realitat, der Flageolett-Ton den Ein-
fritt in eine transzendente bzw. - wie Gubai-
dulina es nennt - ,verkl&rte™ Wirklichkeit, die
im vorliegenden Werk fur die innere Freude
steht. Darlber hinaus lieB die Komponis-
fin verlauten, dass sie die Funfsatzigkeit in
Anlehnung an die Form einer lateinischen
Messe gewdhlt habe. So sind die S&tze aus
ihrer Sicht gleichzeitig auch als die Mes-
steile Kyrie, Gloria, Credo, Agnus Dei und

(Deo) Gratias zu verstehen. Violine und Vi-
oloncello bilden in den geraden S&tzen
einen Gesamtklang, wd&hrend sie in den
ungeraden S&tzen konfrastiv  eingesetzt
werden. Der erste Satz (,Eure Freude wird
niemand von euch nehmen®) beginnt mit
einem Violinsolo, in dem sogleich Normal-
und Flageolettklang gegenUbergestellt
werden. Das Violoncello antwortet dar-
aufhin mit einem expressiven Thema, das
im zweiten Satz (,Freuet euch der Freude™)
von beiden Instrumenten aufgegriffen und
umgestaltet wird. Die kontrastive Verwen-
dung von Violine und Violoncello erreicht
im dritten Satz (,Freue dich, Rabbi®) ihren
Héhepunkt. Der vierte Satz (,Nun ist er in
sein Haus zurlckgekehrt™) bildet einen Ru-
hepunkt im Gesamtablauf des Werkes, das
schlieBlich im funften Satz (,Hér auf dich
selbst™) einen lebhaften Abschluss findet.
Die Komposition endet gleichsam verklért
mit einem hellen Dur-Akkord im Flageolett.
Als Gubaidulina ihre fertige Partitur den In-
terpreten im Jahre 1981 vorlegte, sahen sich
diese nicht nur aus persdnlichen, sondern
auch aus politischen Granden - war der reli-
gidse Bezug doch unverkennbar - zundchst
nichtin der Lage, das Werk zur Urauffihrung
zu bringen. Erst am 27. Juli 1988 gelang es
dem Duo Kagan/Gutman, ,Freue dich!™ im
Rahmen des Kammermusikfestivals Kuhmo
(Finnland) erstmals offentlich zu présentie-
ren.

Hans-Ulrich Duffek



Sofia Gubaidulina, now over 90 years old,
can look back on innumerable musical
works that have gained her international
recognition. Nowadays, she even counts
among the world’s most performed com-
posers. Born in Chistopol (Tatarstan) in 1931,
she grew up in Kazan, where she attend-
ed the conservatoire. In 1954 she went fo
Moscow fo study composition with Shos-
takovich'’s student Nikolay Peyko, who also
intfroduced her to modern Western compo-
sitional fechniques. Encouraged by Dmi-
tri Shostakovich she worked as a self-em-
ployed composer starting in 1963, and
- despite reprisals from the government and
performance bans - unwaveringly contin-
ued down her compositional path without
submitting to the doctrine of Socialist Real-
ism. By means of commissions for film music
she was able fo keep her head above wa-
ter in difficult fimes. Along with her Moscow
contemporaries Edison Denisov and Alfred
Schnittke she belonged to the prominent
representatives of New Music in the Soviet
Union. She found supporters and comrades-
in-arms among the young Russian inferpret-
ers for whom she wrote numerous works. Her
international breakthrough came in 1981
with the violin concerto Offerforium she had
written for Gidon Kremer, and which has
meanwhile become a repertfoire piece of
the 20th century. It was Kremer also, who
invited her to his festival in Lockenhaus in
1986 in order to present an extensive range
of her compositions in a Western country
for the first fime ever. In 1991 Gubaidulina

left her native country and has been living
in Germany ever since. She has received a
large number of commissions and has been
composer in residence at many orchestras
and festivals. She has been awarded vari-
ous prizes such as the renowned Praemium
Imperiale and the Polar Music Prize. The
Christian spirituality which is an integral part
of her compositional thinking found power-
ful expression in two large-scale oratorios: in
a Passion based on Saint John the Evange-
list, to which she added an Easter accord-
ing fo John (2000/2002) and in the oratorio
Uber Liebe und Hass (On Love and Hate,
2015/2018) which has profoundly influenced
her late works. She considers Johann Sebas-
fian Bach and Anton Webern as her most
important models. Two of her recent works,
the orchestral piece Der Zorn Gottes (The
Wrath of God) and an as yet unfinished Pro-
logue for Orchestra, deal with Beethoven as
a source of particular fascination.

One of Gubaidulina’s greatest merits
is the fact that at the end of the 1970s she
discovered her passion for the sound char-
acteristics and modes of expression of the
bayan. This button accordion was popular
in Russia as a folk-music instrument, and
Gubaidulina made it a widely acceptable
instrument for contemporary music by in-
cluding it in quite a number of inspired com-
positions. This effort was encouraged and
supported by bayan interpreters such as
Friedrich Lips in Moscow and the Swiss, Ger-
many based Elsbeth Moser. Gubaidulina
composed various solo and chamber mu-

sic works featuring the bayan, for example
the chamber music work Seven Words with
bayan and violoncello as solo instruments,
and two concertos for bayan, from which
the one entitled Fachwerk (composed in
2010) has already been performed fifty
fimes worldwide. This album now presents
another work by Gubaidulina in which the
bayan plays an essential role and which
was inspired by Elsbeth Moser - a triple
concerto based on Ludwig van Beethov-
en’s Concerto for Violin, Violoncello and
Piano, only with a bayan instead of a piano.
However, the composer quickly made it
clear that she did not want to emulate this
model, which she found very fascinating,
as she needed an ‘empty space’ as a pre-
requisite for her cretfive thinking, not a
concrete model. Soon, three clients were
found for the Triple Concerto: the NDR
Radiophilharmonie Hannover, the Boston
Symphony Orchestra and the Tonhalle-
Orchester Zurich. Originally, Elsbeth Moser
wanted to premiere this work together with
Vadim Gluzman, Nicolas Altstaedt and the
NDR Radiophilharmonie at her Hannover
Accordion Festival at the end of 2016. The
score, however, arrived foo late and so it
was the Boston Symphony Orchestra, who
got the opportunity to give the world pre-
miere. Elsbeth Moser was joined by violinist
Baiba Skride and cellist Harriet Krijgh for
this performance. The Swiss premiere un-
der Omer Meir Wellber then took place on
28 October 2017 with the same soloists, fol-
lowed by the German premiere on 18 April

2018 under the direction of Andrew Manze
in Hanover, the recording of which can be
heard on this album.

Basically, Gubaidulina used several
sources of inspiration for her Triple Concerto
that are all connected with the number
three. This is evident not only in the number
of solo instruments, but also in the three-
part form and the frequent use of friads and
parallel third lines. However, regarding this
work the composer considers the interplay
of the intervals and their connections with
one another as even more important - a
topic Gubaidulina had been dealing with
since writing her violin concerto In Tempus
Praesens (2007) for Anne-Sophie Mutter.
Gubaidulina talks about the three funda-
mental melodic-chordal structures of the
sound material: the pull of the intervals, the
force of their repulsion and the force that
creates this contrast. She assumes that the
pull of the intervals becomes stronger, the
smaller they getf. In a commentary on her
Triple Concertfo she specifically draws at-
fention fo the beginning of the work, where
the bayan is heard first with cluster sounds,
each consisting of the eleven chromatic
semitones, which are the source of all over-
tones. She says: “This is the initium of the
work, fo which the entire further work struc-
ture reacts, and to which a chord of grad-
ually increasing infervals responds at the
end. Thus, you could inferpret this work as a
revelation of three forces: the expansion of
the enlarging infervals, the pull of the stead-
ily condensing intervals, and the reaction to



this cosmic drama.” After the cluster begin-
ning of the bayan, first the cello and then
the violin with ascending and steadily de-
creasing intervals enter into a dialogue with
the low orchestral register. The intfroduction
ends with shimmering, rapid scale passages
and bright major chords in the upper reg-
ister. This is followed by a short cadenza of
the solo instruments in which they present -
for the first time - a two-bar motif consisting
of parallel thirds that is reminiscent of a sigh
motif. This motif is taken up by the orchestra
in a melodically and rhythmically varied
form, and is then continued together with
the solo instfruments. Another solo cadenza,
whose progression is repeatedly interrupt-
ed by string tremolos, marks the beginning
of the second part of the composition. An
interplay of small and wide intervals follows
- at first in the solo strings accompanied by
narrow orchestral chords in a chorale-like
manner, and later in the entire orchestra.
Afferwards, echoes of the sigh motif appear
in the solos and the glissando clusters of
the bayan. String tfremolos and rapid quin-
tuplets and sextuplets cause some kind of
restlessness that is continued by the solo
instruments and simultaneous ascending
orchestral strands. Finally, major and minor
chords alternately ring out in the bayan,
counterpointed by trombone and percus-
sion. Once again, the sigh motif appears in
the solo instruments, illuminated by delicate
chords of the orchestra. Affer about two
thirds of the work - virtually the Golden Ra-
tio - follows another, extended cadenza of

the three solo instruments. This is character-
ised by double stops in the violin and cello,
while the bayan is initially led chordally and
then, accompanied by the percussion, fran-
sitions info excited glissando clusters. The full
force of the orchestra rushes in once more,
before the third and last part of the work
commences. Time and again, decreasing
intervals alternate with huge seventh leaps,
and various instruments strike the overtone
row. From another cadenzao-like passage - in
which the solo instruments enter info a dia-
logue with the low-register orchestral instru-
ments - a cello cantilena arises. A powerful
final chord made up of steadily increasing,
ascending infervals follows and discharges
allits energy.

With her composition Rejoice! for violin
and violoncello from 1981 we return fo So-
fia Gubaidulina’s fime in Moscow when she
developed her very own personal musical
language. Thanks to her experiences in the
improvisation ensemble Astraea, in which
she had improvised on non-European in-
struments together with her colleagues Vik-
for Suslin and Vyacheslav Artyomov since
1975, she had also developed a high sensi-
fivity fo sound. At the time she had just com-
posed her first important works - the piano
concerto Infroitus and the violin concerto
Offertorium. When looking for ideas regard-
ing a piece for violin and violoncello the
musician-couple Oleg Kagan and Natalia
Gutman had asked her to write, she came
across the writings of the itinerant philoso-
pher Hryhorii Skovoroda (1722-1794) while

visiting her sister in Ukraine. Skovoroda con-
sidered poverty and self-examination o be
essential prerequisites for finding God. For
the five movements of her work Gubaiduli-
na chose various quotations from Skovoro-
da about the joy that relates to God, and
fried to express such moments of joy by mu-
sical means. The composer explains: “The
subject of my work is the metaphorical rep-
resentation of the fransition to another real-
ity, expressed by confrasting normal sound
and string harmonics.” In other words: For
Gubaidulina flageolets are not just a means
used for timbre or ornamentation, but have
a metaphorical meaning; the normal tone
represents earthly reality, the string har-
monic the enfry info a franscendent or - as
Gubaidulina puts it - ‘transfigured’ reality,
representing - in this work - the inner joy.
In addition, the composer explained that
she had chosen the five-movement form
according to the form of a Latin mass. For
her the movements can therefore be un-
derstood as the different parts of the mass:
Kyrie, Gloria, Credo, Agnus Dei and (Deo)
Gratias. In the even-numbered movements
violin and cello form an overall sound, but
are used contrastively in the odd-numbered
movements. The first movement (“Eure
Freude wird niemand von euch nehmen” /
“Your joy no one will fake from you”) com-
mences with a violin solo in which normal
sound and flageolet sound are contrasted.
The violoncello responds with an expressive
theme, which is then taken up and altered
by both instruments in the second move-

ment (“Freuet euch der Freude” / “Rejoice
with joy”). The contrastive use of the two
instruments reaches its climax in the third
movement (“Freue dich, Rabbi” / “Rejoice,
Rabbi”). The fourth movement ("Nun ist erin
sein Haus zurlickgekehrt” / ,And he returned
to his own abode”) marks a caesura in the
progression of the work. The piece finally
comes to a lively end in the fifth movement
(“Hor auf dich selbst” / “Heed thyself”), and
finishes in an almost fransfigured fashion
with a bright major chord in the flageolet.
When Gubaidulina presented the fin-
ished score to the interpreters in 1981, they
first felt unable to premiere the work - not
only for personal, but also for political rea-
sons because the religious references were
unmistakable. It was not until 27 July 1988
- at the Kuhmo Chamber Music Festival
(Finland) - that the duo Kagan/Gutman
presented Rejoice! to the public for the first
fime ever.
Hans-Ulrich Duffek
Translation: Dorothee Kau
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Baiba Skrides natlrliche Herangehensweise
an das Musizieren hat sie bei den renommier-
festen Dirigenfen und Orchestern weltweit
bekannt gemacht. Sie konzertiert regelmagig
mit Orchestern wie den Berliner Philharmoni-
kern, Gewandhausorchester Leipzig, Boston
und Chicago Symphony Orchestra, New
York Philharmonic, Concertgebouworkest
Amsterdam, Symphonieorchester des Bayeri-
schen Rundfunks, Orchestre de Paris, London
Symphony Orchestra, Royal Stockholm Phil-
harmonic Orchestra, Oslo Philharmonic, Syd-
ney Symphony Orchestra und NHK Symphony
Orchestra. Zu den Dirigenten, mit denen Bai-
ba Skride zusammenarbeitet, z&hlen Marin
Alsop, Christoph Eschenbach, Edward Gard-
ner, Susanna Malkki, Andris Nelsons, Yannick
Nézet-Séguin, Andrés Orozco-Estrada, Sant-
fu-Matias Rouvali, Dima Slobodeniouk, John
Storgdrds, Juraj Valcuha und Kazuki Yamada.

Baiba Skride ist eine international gefrag-
te Kammermusikerin und spielt regelmaégig im
Duo mit ihrer Schwester Lauma Skride. Sie ist
Grandungsmitglied des Skride Quartets, das
in Konzertséllen wie dem Concertgebouw
Amsterdam, dem Musikverein Wien und dem
Louvre Paris sowie auf Tourneen in Nordame-
rika und Australien aufgetreten ist.

lhre umfangreiche Diskografie umfasst
u.a. Mozarts Violinkonzerte mit dem Swedish
Chamber Orchestra sowie Bartoks zweites Vi-
olinkonzert mit dem WDR Sinfonieorchester,
beides mit Eivind Aadland, des Weiteren ein
Album mit Violinkonzerten von den ameri-
kanischen Komponisten Bernstein, Korngold
und Rézsa mit dem Gothenburg Symphony

Orchestra und dem Tampere Philharmonic
Orchestra unter der Leitung von Santtu-Mati-
as Rouvali. lhr neustes Album enthdlt Brittens
Violinkonzert und Doppelkonzert fur Violine
und Viola mit dem Rundfunksinfonieorches-
ter des ORF unter Marin Alsop.

Baiba Skride wuchs in einer Musikerfamilie
in Riga auf, wo sie auch ihr Musikstudium be-
gann. 1995 wechselte sie an die Hochschule
fUr Musik und Theater Rostock zu Professor
Petru Munteanu. 2001 gewann sie den ersten
Preis des Konigin-Elisabeth-Wettbewerbs in
Brussel. Sie spielt die Stradivari “Yfrah Nea-
man”, eine groBzlgige Leihgabe der Familie
Neaman auf Vermittlung der Beares Intferna-
fional Violin Society.

Baiba Skride’s natural approach fo mu-
sic-making has endeared her to many of
foday’s most prestigious conductors and
orchestras worldwide. She performs regularly
with orchestras such as the Berliner Philhar-
moniker, Gewandhausorchester  Leipzig,
Boston Symphony Orchestra, Chicago Sym-
phony Orchestra, New York Philharmonic,
Concertgebouworkest Amsterdam, Sym-
phonieorchester des Bayerischen Rund-
funks, Orchestre de Paris, London Symphony
Orchestra, Royal Stockholm Philharmonic
Orchestra, Oslo Philharmonic, Sydney Sym-
phony Orchestra and NHK Symphony Or-
chestra. She enjoys close collaborations
with notable conductors such as Marin Al-
sop, Christoph Eschenbach, Edward Gard-
ner, Susanna Malkki, Andris Nelsons, Yan-
nick Nézet Séguin, Andrés Orozco-Estrada,



Santtu-Matias Rouvali, Dima Slobodeniouk,
John Storgdrds, Juraj Valcuha and Kazuki
Yamada.

Baiba Skride is an infernationally sought-
after chamber musician and performs reg-
ularly in a duo with her sister Lauma Skride.
She is one of the founding members of the
Skride Quartet, who have performed at ven-
ues such as Concertgebouw Amsterdam,
Musikverein Wien and Louvre Paris, plus tours
in North America and Australia.

Her prolific discography includes the
Mozart concertos with the Swedish Cham-
ber Orchestra and Bartdk with the WDR Sin-
fonieorchester, both with Eivind Aadland,
as well as an American disc featuring Bern-
stein, Korngold and Rézsa with the Goth-
enburg Symphony Orchestra and Tampere
Philharmonic Orchestra under the baton of
Santtu-Matias Rouvali, all on the Orfeo lo-
bel. Her latest album contains Britten’s vio-
lin concerto and double concerto for violin
and viola with the ORF Symphony Orchester
under Marin Alsop.

Skride was born info a musical Latvian
family in Riga and continued her studies
from 1995 with Petru Munteanu at the Ros-
tock University of Music and Theatre. In 2001
she won the first prize of the Queen Elisabeth
Competition. She plays the Yfrah Neaman
Stradivarius kindly on loan by the Neaman
family through the Beare’s Infernational Vio-
lin Society. https://baiba-skride.com/

Harriet Krijgh konzertiert in den groBen
Konzerts&len Europas, Nordamerikas und
Asiens mit Orchestern wie dem Boston
Symphony Orchestra, dem Rofterdam
Philharmonic Orchestra, den Wiener Sym-
phonikern, dem Deutschen Symphonie-Or-
chester Berlin, den Munchner Philharmoni-
kern, den Bamberger Symphonikern, dem
London Philharmonic Orchestra, der Aca-
demy of St Martin in the Fields, dem Orche-
stre Philharmonique de Radio France, dem
Yomiuri Nippon Symphony Orchestra, der
Hong Kong Sinfonietta und dem Sydney
Symphony Orchestra.

Sie ist auch regelmdaBig Gast bei infer-
nationalen Festivals wie dem Heidelberger
Frahling, dem Grafenegg Festival und der
Schubertiode Hohenems. Als Residenz-
kunstlerin der Festspiele Mecklenburg-Vor-
pommern prégte sie die Sommerausgabe
2019 in rund 20 Konzerten. Seitdem kehrt sie
jahrlich zu diesem groBen Festival zurlck.
Harriet ist eine begeisterte Kammermusike-
rin. Sie genieBt die starke persoénliche Ver-
bindung, wenn sie mit ihren festen Klavier-
partnerinnen Magda Amara und Lauma
Skride auf Tour geht. Das jahrliche Sommer-
festival ,Harriet & Friends™ auf Burg Feistritz
(Osterreich) ist eines ihrer Lieblingsprojekte
und besteht seit nunmehr zwolf Jahren. lhre
Diskographie umfasst acht Alben, die bei
Capriccio und der Deutschen Grammo-
phon erschienen sind.

Die Cellistin spielt auf einem Cello von
Domenico Montagnana (Venedig, 1723),
dessen Schnecke von Stradivarius gefertigt

Photo © Felix Broede



wurde. Das seltene Instrument wird ihr von
der Prokopp-Stiftung zur Verfigung gestellt.

Harriet Krijgh performes in the major venues
in Europe, North America and Asia with or-
chestras such as the Boston Symphony Or-
chestra, Rotterdam Philharmonic Orchestra,
Vienna Symphony Orchestra, Deutsches
Symphonie-Orchester Berlin, Munich Phil-
harmonic Orchestra, Bamberg Symphony
Orchestra, London Philharmonic Orchestra,
the Academy of St Martin in the Fields, Or-
chestre Philharmonique de Radio France,
Yomiuri Nippon Symphony Orchestra, Hong
Kong Sinfonietta and Sydney Symphony Or-
chestra.

Harriet is also regular guest at interna-
tional festivals such as the Heidelberger
Frihling, Grafenegg Festival and the Schu-
bertiade Hohenems. As “Prizewinner in Res-
idence” of the Festspiele Mecklenburg-Vor-
pommern, she made her mark on the 2019
summer festival edition in about 20 con-
certs. Ever since she annually returns fo this
great festival.

Harriet is an enthusiastic chamber
musician. She enjoys the strong personal
connection when touring with her regular
piano partners Magda Amara and Lauma
Skride. The annual summer festival “Harriet
& Friends™ at Burg Feistritz (Austria) is one of
her dearest projects, and will have its 13th
edition in 2024. Her discography comprises
eight albums released by Capriccio and
Deutsche Grammophon.

Harriet performs on a Domenico Montag-

nana cello (Venice, 1723) whose scroll was
made by Stradivarius. The rare instrument is
on loan to her by the Prokopp Foundation.
https://www.harrietkrijgh.com

Die in Bern geborene Akkordeonistin und
Padagogin z&hlt zu den herausragenden
KUnstlerinnen auf ihrem Instrument. Sie stu-
dierte Akkordeon und Klavier am Berner Kon-
servatorium und an der Musikhochschule in
Trossingen. 1983 wurde sie als Professorin an
die Hochschule fur Musik und Theater Han-
nover berufen. Elsbeth Moser bekam 1998
eine Ehrenprofessur von der Musikhochschu-
le Tianjing, darlber hinaus ist sie Gastprofes-
sorin am Shanghai Conservatory of Music
und an der Universitéit Pula (Kroatien). Viele
ihrer Studenten und Absolventen erzielten
auf internationalem Podest sowohl solistisch
wie kammermusikalisch Preise oder sind heu-
fe selbst als Professoren an Musikhochschu-
len akfiv.

Elsbeth Moser, die mit einer Reihe von
Preisen ausgezeichnet wurde (1. Preise in
Evian und Annemasse 1969 bzw. 1972, Bern-
hard-Sprengel-Preis der Stadt Hannover
1979), erhielt 1997 vom Bundesprdsidenten
Roman Herzog das Bundesverdienstkreuz
fur ihre Verdienste um die Etablierung des
Akkordeons als Konzertinstrument. Den in-
fernationalen Durchbruch brachte inr Gidon
Kremers Einladung nach Lockenhaus, wo
sie zusammen mit David Geringas und der
Deutschen Kammerphilharmonie Bremen
unter der Leitung von Mario Venzago die
LSieben Worte™ von Sofia Gubaidulina zur
westlichen Erstaufflhrung brachte. Dieses
mittlerweile zu ihrem st&indigen Repertoire
gehorende Werk spielte sie in der Folge mit
anderen groBen Cellisten wie Maria Kliegel,
Karine Georgian, Heinrich Schiff, Boris Per-

gamenschikow, Viadimir Toncha und Torleif
Tedeen, begleitet u. a. durch das Zuricher
Kammerorchester, die Kremerata Baltica,
das Chamber Orchestra of Europe und das
Munchner Kammerorchester. Mit Sofia Gu-
baidulina, die inrdas Trio , Silenzio™ sowie das
auf dem vorliegenden Album zu hoérenden
Trippelkonzert widmete, verbindet Elsbeth
Moser eine tiefe Freundschaft.

Die Akkordeonistin war u. a. Gast bei
den Festivals Lockenhaus, Sigulda, Holland,
Les Museiques (Basel), Riffelalp (Zermatt,
Schweiz), Rheingau, Melos Ethos und ,2Ta-
ge-2Ndchte” in Odessa (Ukraine). Sie ist
Mitbegrinderin des Quintetts ,that*, fur das
Sofia Gubaidulina, Vinko Globokar, Nikolaus
A. Huber u. a. Auffragswerke komponierten.
Konzertreisen fUhrten sie in viele Lander der
Welt: Mit ihrem langjahrigen Partner Nicolas
Altstaedt reiste sie, eingeladen vom Go-
ethe-Institut, von Bagdad bis Kairo.

lhre zusammen mit Boris Pergamenschi-
kow eingespielte Aufnahme bei ECM von
Werken Sofia Gubaidulinas erhielt den ,Stern
des Monats mit Referenzwert™ der Zeitschrift
Fonoforum. Im Sikorski Verlag ist ihr Buch
.Das Knopfakkordeon C-Griff, ein systemati-
scher Weg" erschienen.

Born in Bern, the accordionist and feach-
er Elsbeth Moser is one of the outstanding
artists on her instrument. She studied accor-
dion and piano at the Bern Conservatory
and at the University of Music in Trossingen.
In 1983 she was appointed professor at the
Hanover University of Music and Theatre.



Elsbeth Moser was awarded an honorary
professorship by the Tianjing Conservatory
of Music in 1998 and is also a visiting profes-
sor at the Shanghai Conservatory of Music
and the University of Pula (Croatia). Many
of her students and graduates have won
international prizes as soloists and chamber
musicians or are now active as professors at
music academies.

Elsbeth Moser, who has been honoured
with a number of prizes (Ist prizes in Evian
and Annemasse in 1969 and 1972 respec-
tively, Bernhard Sprengel Prize of the City of
Hanover in 1979), was awarded the Feder-
al Cross of Merit by the German President
Roman Herzog in 1997 for her services to
establishing the accordion as a concert
instrument. Her international breakthrough
came with Gidon Kremer's invitation tfo
Lockenhaus, where she gave the West-
ern premiere of Sofia Gubaidulina's Seven
Words together with David Geringas and
the Deutsche Kammerphilharmonie Bre-
men under the direction of Mario Venzago.
This work was subsequently performed with
other great cellists such as Maria Kliegel,
Karine Georgian, Heinrich Schiff, Boris
Pergamenschikow, Viadimir Toncha and
Torleif Tedeen, accompanied by the Zurich
Chamber Orchestra, the Kremerata Baltica,
the Chamber Orchestra of Europe and the
Munich Chamber Orchestra, among others.
Elsbeth Moser has a deep friendship with So-
fia Gubaidulina, who dedicated fo her the
trio Silenzio and the Triple Concerfo on the
present recording.

The accordionist has performed at fes-
tivals including Lockenhaus, Sigulda, Hol-
land, Les Museiques (Basel), Riffelalp (Zer-
matt, Switzerland), Rheingau, Melos Ethos
and ,2Tage-2Ndachte" in Odessa (Ukraine).
She is co-founder of the quinfet fhaf, for
which Sofia Gubaidulina, Vinko Globokar,
Nikolaus A. Huber and others have com-
posed commissioned works. Concert tours
have taken her to many countries around
the world: with her long-time partner Nico-
las Altstaedt, she has travelled from Bagh-
dad to Cairo, invited by the Goethe-Institut.

Her recording with Boris Pergamens-
chikow of works by Sofia Gubaidulina for
ECM received the ,Star of the Month with
Reference Value™ award from the magao-
zine Fonoforum.

Photo © Iréne Zandel




Die NDR Radiophilharmonie, die 1950 in
Hannover gegrindet wurde und deren hei-
mische Spielstatte der GroBe Sendesaal im
NDR Landesfunkhaus Niedersachsen ist, ar-
beitete mit namhaften GroBen der Musiksze-
ne zusammen, wie Andrds Schiff, Anne-So-
phie Mutter, Midori, Pierre-Laurent Aimard,
Philippe Jaroussky und Christoph Eschen-
bach. Eine langjdhrige Zusammenarbeit be-
steht mit Frank Peter Zimmermann, Igor Levit,
Maurice Steger und Christian Tetzlaff sowie
im Crossover-Bereich mit Kunstlern wie den
King’s Singers, Brad Mehldau oder Johannes
Oerding.

Innerhalb der letzten 20 Jahre hat sich
die NDR Radiophilharmonie mit inren Chef-
dirigenten Eiji Oue, Eivind Gullberg Jensen
und Andrew Manze ihren Platz unter den
fUhrenden Sinfonieorchestern  gesichert.
Konzerttourneen fUhrten u. a. nach Asien
und Sudamerika, wiederholt frat das Orches-
terin der Royal Albert Hall London, im Wiener
Musikverein und im GroBen Festspielhaus
Salzburg auf.

Insbesondere die intensive Zusammen-
arbeit mit Andrew Manze als Chefdirigent
in den Jahren 2014 bis 2023 hat die NDR Ra-
diophilharmonie kunstlerisch entscheidend
geprégt und im internationalen Musikleben
fUr Aufsehen und groBe Resonanz gesorgt.
Darlber hinaus entstanden etliche CDs,
von denen einige mit renommierten Preisen
ausgezeichnet wurden, die Einspielung der
Mendelssohn-Sinfonien beispielsweise mit
dem Jahrespreis der Deutschen Schallplat-
tenkritik 2017.
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Seit der Spielzeit 2024/25 ist Stanislav
Kochanovsky neuer Chefdirigent der NDR
Radiophilharmonie.

The NDR Radiophilharmonie orchestra with
its home performance venue in the GroBer
Sendesaal studio of the NDR Landes-
funkhaus Niedersachsen broadcasting
centre was founded in Hanover in 1950 and
has worked with renowned stars of the mu-
sic scene, such as Andrdas Schiff, Anne-So-
phie Mutter, Midori, Pierre-Laurent Aimard,
Philippe Jaroussky and Christoph Eschen-
bach. The orchestra regularly cooperates
with Frank Peter Zimmermann, Igor Levit,
Maurice Steger and Christian Tetzlaff and
has had cross-genre collaborations with
artists such as the King’s Singers, Brad Me-
hldau and Johannes Oerding.

Over the past 20 years, the NDR Radio-
philharmonie, with its principal conductors
Eiji Oue, Eivind Gullberg Jensen and An-
drew Manze, has secured its place among
the leading symphony orchestras. The or-
chestra has performed several times at the
Royal Albert Hall in London, the Musikvere-
in in Vienna and the GroBes Festspielhaus
concert hall in Salzburg, and had concert
fours outside Europe, for example to Asia
and South America.

The intensive collaboration with chief
conductor Andrew Manze in recent years
has had a decisive artistic impact on the
NDR Radiophilharmonie orchestra, causing
quite a stirand leading to a good response
in the international musical world. Already

the first joint recording of Mendelssohn
symphonies in 2017 was awarded the An-
nual German Record Critics” Award.

Starting in 2024, the position of Chief
Conductor of the NDR Radiophilharmonie
Hannover is held by Stanislav Kochanovsky.
https://www.ndr.de/orchester_chor/radio-
philharmonie/
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Der britische Dirigent Andrew Manze wird
als einer der anregendsten und inspirie-
rendsten Dirigenten seiner Generation
gefeiert. Nach einem Studium der Klassi-
schen Philologie an der Universitat Cam-
bridge studierte er Violine und wurde
schnell zu einem fUhrenden Spezialisten in
der Welt der historischen AuffUhrungspra-
xis. Zuletzt war er neun Jahre Chefdirigent
der NDR Radiophilharmonie Hannover, bis
er sich im Juli 2023 aus diesem Amt verab-
schiedete. AuBerdem ist er seit 2018 Erster
Gastdirigent des Royal Liverpool Philhar-
monic Orchestra.

Nach sehr erfolgreichen Tourneen mit
der NDR Radiophilharmonie nach Chinain
den Jahren 2016 und 2019 fuhrte er das Or-
chester in der letzten Saison auf eine aus-
gedehnte Tournee nach Japan. Andrew
Manze und die NDR Radiophilharmonie
spielten eine Reihe von preisgekronten
Aufnahmen ein, mit einem Fokus auf Wer-
ke von Mendelssohn und Mozart. Mit dem
Royal Liverpool Philharmonic Orchestra
hat Andrew Manze einen Zyklus sémtlicher
Symphonien von Vaughan Williams aufge-
nommen, der von der Kritik hoch gelobt
wurde. Als weltweit gefragter Gastdirigent
unterhdlt Andrew Manze langjéhrige Be-
ziehungen zu fuhrenden Orchestern, da-
runter die MUnchner Philharmoniker, das
Deutsche Symphonie-Orchester Berlin, die
Kénigliche Philharmonie Stockholm, die
Camerata Salzburg, das Royal Concert-
gebouworkest und das Scottish Chamber
Orchestra.



AuBerdem ist er regelmdBiger Gast
beim Mostly Mozart Festival in New
York City. In der Saison 2022/23 gab er
sein Operndeblt an der Bayerischen
Staatsoper in Minchen mit der Produkti-
on von ,Dido und Aeneas ... Erwartung”,
die zwei musikgeschichtlich wichtige Wer-
ke von Purcell und Schénberg verbindet.
Weitere Hohepunkte der Saison 2022/23
waren Engagements bei den Wiener Sym-
phonikern, der Dresdner Philharmonie,
dem Aflanta Symphony Orchestra, dem
Minnesota Orchestra sowie Dirigate mit
dem WDR Sinfonieorchester im Rahmen
des Klavier-Festivals Ruhr.

Andrew Manze ist Fellow der Royal
Academy of Music, Gastprofessor an der
Osloer Akademie und hat an neuen Aus-
gaben von Sonaten und Konzerten von
Bach und Mozart mitgewirkt, die bei B&-
renreiter sowie Breitkopf & Hartel erschie-
nen sind. Er unterrichtet auch, schreibt,
und redigiert Musik, auBerdem ftritt er re-
gelmdaBig in Rundfunk und Fernsehen auf.

British conductor Andrew Manze is widely
acclaimed as one of the most stimulating
and inspiring conductors of his genera-
tion. After studying Classics at Cambridge
University, he studied violin and quickly
became a leading specialist in the world
of historical performance practice. Most
recently, he was chief conductor of the
NDR Radiophilharmonie Hannover for nine
years until he retired from this position
in July 2023. He has also been Principal
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Guest Conductor of the Royal Liverpool
Philharmonic Orchestra since 2018.

After very successful tours with the NDR
Radiophilharmonie to China in 2016 and
2019, he led the orchestra on an exfensive
tfour to Japan last season. Andrew Man-
ze and the NDR Radiophilharmonie have
made a number of award-winning record-
ings, focussing on works by Mendelssohn
and Mozart, With the Royal Liverpool Phil-
harmonic Orchestra, Andrew Manze has
recorded a cycle of Vaughan Williams’
complete symphonies to critical acclaim. In
demand as a guest conductor worldwide,
Andrew Manze has long-standing relation-
ships with leading orchestras including the
Munich Philharmonic, the Deutsches Sym-
phonie-Orchester Berlin, the Royal Stock-
holm Philharmonic, the Camerata Salzburg,
the Royal Concertgebouworkest and the
Scottish Chamber Orchestra.

He is also a regular guest at the Most-
ly Mozart Festival in New York City. In the
2022/23 season, he made his opera debut
at the Bavarian State Opera in Munich
with the production of Dido and Aeneas

. Erwartung, which combines two works
by Purcell and Schoenberg that are im-
portant in music history. Other highlights of
the 2022/23 season included engagements
with the Vienna Symphony Orchestra, the
Dresden Philharmonic, the Atlanta Sympho-
ny Orchestra, the Minnesota Orchestra and
conducting engagements with the WDR
Symphony Orchestra as part of the Ruhr Pi-
ano Festival.

Andrew Manze is a Fellow of the Royal
Academy of Music, Visiting Professor at the
Oslo Academy and has contributed to new
editions of sonatas and concertos by Bach
and Mozart published by Bdarenreiter and

Breitkopf & Hdértel. He also teaches, writes
and edits music and appears regularly on
radio and felevision.
https://andrewmanze.com/
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