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11. KAMMERMUSIKFEST!
»Zauber der Stimmen«

Michaela Kaune  Sopran

Benjamin Appl  Bariton 

Rainer von Vielen Kehlkopfgesang

Latvian Voices

Monteverdi-Chor Hamburg

ATOS Trio
Annette von Hehn  Violine

Stefan Heinemeyer  Violoncello

Thomas Hoppe  Klavier

Burkhard Kehring  Klavier 

Ludwig Hartmann  Moderation 

Sonntag, 21.9.2025    
Elbphilharmonie, Großer Saal

WILLKOMMEN BEI DEN 
KAMMERMUSIKFREUNDEN!
Folgen Sie uns gern auf 
Instagram und Facebook 
oder abonnieren unseren Newsletter 
auf kammermusikfreunde.de.
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DAS PROGRAMM

Kehlkopfgesang 	 Rainer von Vielen 

Laura Jēkabsone (*1985)	 Latvian Voices
Folk Mass  daraus: I Kyrie – II Gloria

Ludwig van Beethoven (1770–1827)	
Scottish Songs	 Benjamin Appl  Bariton

▪  Farewell, though noisy town	 ATOS Trio
▪  Since Greybeard inform us	 Annette von Hehn  Violine

▪  Sad and luckless was the season	 Stefan Heinemeyer  Violoncello

▪  By the side of the Shannon	 Thomas Hoppe  Klavier

▪  Wer solche Buama aufipackt	
▪  The kiss, dear maid, thy lip has left
▪  The Pulse of an Irishman

Hans Leo Haßler (1564–1612) 	 Monteverdi-Chor Hamburg
Ihr Musici, frisch auf
Orlando di Lasso (1530/32–1594) 
Veni in hortum meum
Claudio Monteverdi (1567–1643) 
Ecco mormorar l’onde
John Dowland (1563–1626)
Come again sweet love
Thomas Morley (1557–1602)
It was a lover and his lass

Gespräch mit Rainer von Vielen
	
Kehlkopfgesang	 Rainer von Vielen		
Bach-Medley	 Latvian Voices             

P A U S E



3	 11. Kammermusikfest! »Zauber der Stimmen«

György Kurtág (*1926)	 Benjamin Appl
▪  Circumdederunt (Psalmen) 
▪  Das Angenehme dieser Welt (Hölderlin) 
▪  Nun versteh‘ ich den Menschen erst (Hölderlin)
▪  Tübingen, Jänner (Celan)     

Lieder ohne Worte instrumental	 ATOS Trio
Felix Mendelssohn Bartholdy (1809–1847)
Klaviertrio d-Moll  daraus: 2. Satz, Andante

Fritz Kreisler (1875–1962) & Hugo Kreisler (1884–1929)
Farewell to Cucullain

Joseph Haydn (1732–1809)	 Michaela Kaune Sopran

Schottische Lieder	 ATOS Trio
▪  Young Jockey was the blythest lad
▪  The lass of Lochroyan

Franz Schubert (1797–1828)	 Benjamin Appl
▪  Der Musensohn (Goethe)	 Burkhard Kehring
▪  Nachtstück (Mayrhofer) 
▪  An die Musik (Schober)

Antonin Dvořák (1841–1904)	 Michaela Kaune
Lied an den Mond aus »Rusalka«	 Burkhard Kehring	

Robert Schumann (1810–1856)  	 Michaela Kaune
Unter’m Fenster (Gerhard) 	 Benjamin Appl
	 Burkhard Kehring
Johannes Brahms (1833–1897)		
Vergebliches Ständchen 
		
Baltische Lieder	 Latvian Voices      
Laura Jēkabsone 
▪  Jumalo, Lettische Volksweise
▪  Zvı̄dzi, zvı̄dzi sērmais zirdze̦, Lettische Volksweise
▪  Titity, tatatoj, Litauisches Volkslied (arr. Laura Jēkabsone)

Margrit Kits
Ilus Hääl, Estnische Volksweise 
(arr. L. Jēkabsone)
      		
    
Johannes Brahms                	 Stefan Heinemeyer & Thomas Hoppe
▪  Wie Melodien zieht es mir                 		
▪  Guten Abend, gute Nacht

… und zum Finale …(Text auf Seite 14)                   



4	 11. Kammermusikfest! »Zauber der Stimmen«

Kehlkopfgesang – faszinierend fremde Klänge

Kehlkopfgesang, auch als Obertongesang oder Kehlgesang bekannt, ist eine Gesangstechnik, bei der eine 
Person einen, zwei oder mehr Töne gleichzeitig erzeugt. Die Technik stammt aus Zentralasien, beson-
ders aus Regionen wie Tuwa, der Mongolei oder Sibirien, und wurde dort über Jahrhunderte hinweg 
kultiviert. Die Wurzeln dieser faszinierenden Klangkunst liegen also nicht in den nordischen Ländern, 
wie oft vermutet wird. Durch präzise Kontrolle des Kehlkopfs, des Rachens und des Mundraums entste-
hen  sphärisch klingende Obertöne, die über dem Grundton „schweben“. Dieses archaisch wirkende 
Singen beeindruckt durch seine meditative Tiefe und Verbindung zur Natur – häufig dienen Wind, Was-
ser oder Tierlaute als klangliche Inspiration. Der Kehlkopfgesang ist untrennbar mit dem Leben nomadi-
scher Völker und deren Naturverbundenheit verwoben.

Heute findet diese Technik auch ihren Weg in moderne und nordische Musikprojekte – nicht als Her-
kunft, sondern als inspirierte Weiterentwicklung einer jahrhundertealten Tradition.

Diese Gesangsform stellt die Künstler vor sehr spezielle Herausforderungen. Es geht dabei um die 
gleichzeitige Kontrolle mehrerer Klangkomponenten, die beim Singen üblicherweise getrennt behandelt 
werden. 

Der Sänger erzeugt einen meist sehr tiefen Grundton und gleichzeitig einen Oberton, der als eine 
zweite, höhere Stimme darüber liegt. Um bestimmte Obertöne gezielt hervorzuheben, muss der Sänger 
den Mundraum wie ein akustisches Filterinstrument formen – oft durch minimalste Veränderungen in 
Zunge, Lippen und Gaumen. Besonders bei tiefen Techniken wie Kargyraa wird der Kehlkopf stark bean-
sprucht. Dabei wird Luft unter Druck durch eine tiefe, manchmal „knarrende“ Stimmtechnik geführt. 
Das erfordert jahrelange Übung und ist körperlich fordernd. Falsch ausgeführt, kann es zu Heiserkeit 
oder Stimmschäden führen.

Laura Jēkabsone – zutiefst lettisch

„Musik ist die Sprache, die jeder auf der Welt verstehen kann, unabhängig von seiner Herkunft sowie 
ethnischen, religiösen oder politischen Zugehörigkeit. Während ich dieses Stück schrieb, dachte ich über 
die Menschen auf der Welt und ihre unendliche Suche nach der Zugehörigkeit zur Erde und zum Him-
mel nach“, sagt die Komponistin über ihr Werk. Inspiriert von ihrer professionellen, klassischen Musik-
ausbildung und dem Erbe der lettischen Folklore verbindet sie die Ausdrucksmittel der Volksmusik wie 
rhythmische Vokalpartien, traditionelle Gesangsweisen und perkussive Elemente mit der klassischen 
Form der sechsstimmigen Messe. 

Sich selbst beschreibt sie so: „Ich bin Komponistin, Arrangeurin, professionelle Sängerin, Musiklehrerin, 
Dirigentin und künstlerische Leiterin der Vokalgruppe Latvian Voices. Meine Musik wurde u.a. von Latvian 
Voices, dem Lettischen Nationalen Symphonieorchester, dem Symphonieorchester Liepāja, dem Staatschor 
LATVIJA, den a-cappella-Gruppen The Real Group (Schweden), Sjaella, Amarcord (Deutschland), The Oxford 
Choir (Großbritannien), Mägi Ensemble (USA), Incantare Coro Femenino (Argentinien), Raffles Chorale 
(Singapur), Landarbaso Abesbatza (Spanien) usw. aufgeführt. 

Ich bin Komponistin der ersten Symphonie, die für das traditionelle lettische Instrument „Kokle“ geschrieben 
wurde. Neben dem Komponieren von Musik beschäftige ich mich mit dem Thema „Kreativität als Aktivität“, was 
mir geholfen hat, neue Perspektiven beim Komponieren, beim Erlernen verschiedener Gesangstechniken und im 
Alltag zu entdecken. Meine Beobachtungen teile ich in Vorträgen und Workshops in vielen Teilen der Welt, 
sowohl persönlich als auch online.“

STICHWORTE ZUM PROGRAMM
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Ludwig van Beethoven – Auf den Pfaden des Volksliedes (I)

„Lied“ bedeutet stets die Kombination von Stimme und Klavier? Keineswegs! Beethoven beispielsweise 
hat Lieder original für die Kombination Stimme plus Klaviertrio geschrieben: Zwischen 1809 und 1820 
komponierte Beethoven über 170 Bearbeitungen sogenannter „Volkslieder“ für Gesangsstimme mit Kla-
viertrio (Klavier, Violine, Violoncello). Diese Lieder entstanden im Auftrag des schottischen Verlegers George 
Thomson, der Komponisten wie Joseph Haydn, Carl Maria von Weber und eben Beethoven beauftragte, 
schottische, irische und walisische Melodien in kunstvolle Fassungen zu kleiden. Anders als bei Beethovens 
sonstigen Kompositionen steht hier nicht der persönliche Ausdruck des Komponisten im Vordergrund, 
sondern die feinsinnige Umrahmung überlieferter Melodien. Die gewohnte Tiefe, die Dramatik sowie den 
meist höchst kunstvollen Aufbau der Kompositionen Beethovens wird man hier vergeblich suchen. Die 
Texte – teils romantisch, teils volksnah und humorvoll – wurden auf englisch gedichtet und sind (natürlich) 
nicht von Beethoven geschrieben. Beethoven gelingt es, durch subtile Harmonisierungen, klangvolle 
Stimmführungen und kammermusikalische Tiefe, den einfachen Liedern Charme und Würde zu ver-
leihen. Was oft volkstümlich beginnt, endet bei Beethoven in einem Dialog zwischen Kunstmusik und 
Tradition – bewusst schlicht, aber nie banal. Stets in einer wunderbaren Ausgewogenheit von Stimme 
und Instrumenten.

Chormusik der Renaissance – Klangkunst zwischen Himmel und Erde

Nicht nur Bach-Fans werden aus tiefer Überzeugung zustimmen, wenn sie den Gedichtband „Världens 
tystnad före Bach“, „Die Stille der Welt vor Bach“ von Lars Gustafsson in die Hände bekommen. Vor 
Bach? Da kann doch nicht viel gewesen sein. Und das gleichnamige Gedicht ist, wie das gesamte Buch, 
wahrlich sehr lesenswert. Nun wird die Vorstellung eines Lebens ohne die Musik Johann Sebastian 
Bachs für viele eine erschreckende und ärmliche sein, und doch: Auch vor diesem Giganten der Musik-
geschichte haben Komponisten Wundervolles komponiert. 

Die Vokalpolyphonie der Renaissance zählt zu den strahlendsten Kapiteln der Musikgeschichte. Zwi-
schen dem 16. und frühen 17. Jahrhundert entfaltete sich eine Vielfalt an Ausdrucksformen, in denen 
Geistliches und Weltliches, Struktur und Emotion, Text und Musik auf neuartige, sehr kunstvolle Weise 
miteinander verwoben sind.

Komponisten wie Orlando di Lasso (Lassus), der Genannte war mit mehr als 2000 überlieferten Werken 
fraglos einer der produktivsten Meister seiner Zeit, verbanden Mehrstimmigkeit mit tief empfundenem 
„Affekt“. Lassos fünfstimmige Motette „Veni in hortum meum“ („Ich bin in meinen Garten gekommen“) 
gehört zu dessen Vertonungen des Hohenlieds, einem biblischen Text voll poetischer Sinnlichkeit und 
symbolischer Liebessprache. Sie ist Teil der Motettensammlung „Cantica canticorum“ (1584), die insge-
samt 25 Vertonungen aus dem Hohenlied enthält – ein Zyklus, der zu den geistlich-erotisch aufgelade-
nen Höhepunkten der Renaissancemusik zählt. 
Veni in hortum meum, soror mea, sponsa: 
messui myrrham meam cum aromatibus meis; 
comedi favum cum melle meo; 
bibi vinum meum cum lacte meo. 
Comedite, amici, et bibite, 
et inebriamini, carissimi!
Ich bin in meinen Garten gekommen, meine Schwester, liebe Braut; 
ich habe meine Myrrhe mit meinen Balsamen gesammelt, 
ich habe meine Wabe mit meinem Honig gegessen, 
ich habe meinen Wein mit meiner Milch getrunken. 
Esst, Freunde, und trinkt, 
berauscht euch, Geliebte!
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Hans Leo Haßler, einer seiner Schüler, brachte diese Klangsprache nach Deutschland und schlug in sei-
nen geistlichen wie weltlichen Werken Brücken zur aufkommenden, folgenden Barockzeit, der Zeit (u.a.) 
Johann Sebastian Bachs. „Ihr Musici, frisch auf!“ ist ein sechsstimmiger Vokalsatz für gemischten Chor 
a cappella. Der Stil ist typisch für Haßler: eine Mischung aus gesangsbetonter Homophonie und kontra-
punktischen Elementen. 

Auch Claudio Monteverdi, oft als Wegbereiter der Oper bezeichnet, steht an der Schwelle zwischen den 
Epochen; seine Madrigale sind Ausdrucksminiaturen von seltener emotionaler Tiefe. Sein Madrigal „Ecco 
mormorar l’onde“ („Horch, wie die Wellen rauschen“) gehört zu Monteverdis Secondo libro de’ madrigali 
(1590). Vertont wird ein Sonett von Torquato Tasso, das die Schönheit des anbrechenden Tages in poeti-
schen Naturbildern feiert. Ist diese Musik „mit etwas Mut“ schon als eine Art Programmmusik zu ver-
stehen? Monteverdi setzt die Verse in feinsinniger Textmalerei um: Zu hören ist das leise Murmeln der 
Wellen, das Aufziehen der Morgenröte, das Erwachen der Natur. So verbindet Monteverdi vollendete Poly-
phonie mit einer neuen, stärker am Text orientierten Ausdruckskraft. Deutlich zeigt sich Monteverdis Weg 
vom strengen kontrapunktischen Madrigal zur affektgeladenen, „modernen“ Klangsprache des Frühbarock.

Mit der Komposition „Come again“ von John Dowland steht ein wahrer „Superhit“ auf dem heutigen Pro-
gramm. Immer wieder gesungen und gespielt. Auch Sting, wahrlich kein in der Klassik oder „Alten Musik“ 
beheimateter Musiker, hat sich dieses Liedes angenommen und kann mit seiner Interpretation faszinieren. 
Dowland war einer der bedeutendsten Lautenisten und Liedkomponisten des elisabethanischen Englands. 
Sein Lied „Come again, sweet love“ stammt aus der Sammlung First Booke of Songes or Ayres (1597) und ver-
bindet zarte Melancholie mit kunstvoller Einfachheit.

Der Text spricht von unerfüllter Liebe, Sehnsucht und stillem Schmerz, Themen, die Dowland meister-
haft in eine klanglich schlichte, aber emotional tiefgehende Musik fasst.

Thomas Morley komponierte das eher heitere Madrigal „It was a lover and his lass“. Morley zählt zu den 
führenden englischen Komponisten der Spätrenaissance. Der Text des Madrigals entstammt William 
Shakespeares Komödie As You Like It und feiert die unbeschwerte Frühlingsliebe zweier junger Menschen. 
Morley vertont die Verse in tänzerischer Leichtigkeit und eingängiger Mehrstimmigkeit, typisch für den 
„English Madrigal“. Das Stück verbindet Wortwitz, Charme und musikalische Eleganz und zählt zu den 
beliebtesten Beispielen der elisabethanischen Vokalmusik. 

Was all diese Werke eint, ist die Meisterschaft im Umgang mit der menschlichen Stimme. Renais-
sance-Chormusik lässt uns heute wie damals eine Welt erleben, in der die Stimme zum Spiegel des Den-
kens, Fühlens und Glaubens wird. Unverzichtbar bei einem Kammermusikfest wie dem heutigen.

György Kurtág – wahre Miniaturen

„Gyuri bácsi“ (Onkel Georg), wie György Kurtág liebevoll in ganz Ungarn genannt wird, zu begegnen und 
mit ihm seit Jahren intensiv musikalisch arbeiten zu dürfen, ist für mich ein riesiges Geschenk. Wie 
kaum eine andere Person prägte er mich als Musiker und Mensch.

Kurtág eröffnete mir neue Welten, er lehrte mich, mich als Musiker und Interpret neu zu definieren, 
festgefahrene Ansichten über Gott, die Musik und die Welt zu hinterfragen, zu suchen und auf vor-
schnelle Erkenntnisse zu verzichten: Kurtág gab mir Werkzeuge, mit denen es leichter fällt, Fragen 
anders zu formulieren oder gar anders zu stellen und das Spektrum möglicher Antworten stets zu erwei-
tern.
Kurtág wurde 1926 in Siebenbürgen geboren. 1946 zog er für sein Studium an der Liszt-Akademie nach 
Budapest. Nach den grausamen Jahren 1934 bis 1945 suchten gerade junge Menschen – im Glauben die 
Welt und damit sich selbst zu verändern – nach Alternativen, um den Nationalsozialismus für immer zu 
überwinden. Zu Beginn der 1950er Jahre fand Kurtág ursprünglich Gefallen an einer kommunistischen 
Neuordnung in Ungarn, doch die blutige Zerschlagung des Volksaufstands 1956 durch die rote Armee 
zerstörte sein ganzes Ideal und stürzte ihn in eine tiefe persönliche wie schöpferische Krise.
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Auf der Suche nach sich selbst begann er 1957 sein Studium bei Messiaen und Milhaud in Paris. Der 
völlige Rückzug in sich selbst hatte es Kurtág ermöglicht, seine Kräfte ganz nach innen zu konzentrieren. 
So fand er über die Jahre eine der eigenwilligsten Klangsprachen der Moderne. Durch seine westlichen 
Kontakte brachte er den Zeitgeist aus Paris in seine Heimat und prägte dadurch das kompositorische 
Schaffen im sonst isolierten Ungarn wie kein anderer. Erst spät, mit 55 Jahren, gelang ihm 1981 der inter-
nationale Durchbruch in Paris. Heute zählt Kurtág zu den herausragendsten Musikern der Gegenwart 
und den ganz großen klassischen Komponisten.

Smalltalk mit dem Meister des beredten Schweigens zu führen, ist unmöglich. Er ist fest der Über-
zeugung, dass weniger oft mehr ist. In langen Denkpausen sucht er die präzise Wortwahl in größtmög-
licher Kürze. Das Gleiche gilt auch für seine intensiven und konzentrierten Kompositionen, die uns in 
wenigen Tönen ganze Universen öffnen. Diese schöpferische Arbeit nennt er Glück. Auch die Zusam-
menarbeit mit anderen Musikern ist für Kurtág essentiell, da er in diesem Prozess seine Kompositionen 
nochmals hinterfragt und dadurch immer besser versteht.

„Beginnen wir nochmals von vorne“ und „vielleicht“ sind die von ihm am häufigsten verwendeten 
Ausdrücke. In seiner Bescheidenheit glaubt er fest daran, dass eine Komposition ihren eigenen Gesetzen 
folgt und nur dann Früchte trägt, wenn das geschieht, was die Komposition gebietet und nicht der Kom-
ponist wünscht. Musik entsteht nur in den Momenten, in welchen sie selbst aufleben will.

Bis heute folgt er dem Ideal eines seiner größten Vorbilder – Béla Bartók: Sich selbst treu bleiben. 
Nicht im Geringsten schreibt er Musik, um zu gefallen oder gemocht zu werden. Er sucht einzig nach 
Wahrheit.  (gekürzter Text von Benjamin Appl)

Felix Mendelssohn – Lied ohne Worte

„Lieder brauchen keine Worte“ könnte man bei Mendelssohn nicht nur zum Andante aus seinem d-Moll 
Trio - entstanden im Jahr 1839, Erstdruck 1840 - feststellen. Schon die ersten acht Takte im Klavier ent-
führen in Mendelssohns ganz eigene Welt. Danach nehmen Geige und Violoncello die wundervolle Melo-
die auf. Auch wenn es so einige, nein, zahlreiche Höhepunkte gibt: Dieses Andante gehört sicher zu den 
innigsten und lyrischsten Sätzen in Mendelssohns Kammermusik. Ein „Lied ohne Worte“, wie es glück-
licher gelungen nicht sein könnte! Allen, die heute „nur“ wegen der Stimme gekommen sind, sei gesagt: 
Nur Mut zu weiteren Entdeckungen in (nicht nur) Mendelssohns reicher Kammermusik!

Fritz und Hugo Kreisler – Bruderwerk

Eindeutig Volkslied-Ursprung! Den Brüdern Fritz und Hugo Kreisler, der eine, Geiger, weltberühmt, der 
andere weniger berühmt, aber ein sehr guter Cellist, ist hier eine wohlig schmachtende Version des iri-
schen Lieder „Londonderry Air“ geglückt. Das Stück nimmt die ruhige, wehmütige und gefühlsbetonte 
Melodie des irischen Volksliedes und umrahmt sie mit einer warmen, kammermusikalischen Beglei-
tung. Nach wenigen Klaviertönen stellt das Cello die innige Melodie vor. Dass das tiefe Streichinstrument 
den Vorrang bekommt, ist zwar im Entstehungsjahr 1922 keine Sensation mehr, allerdings auch nicht 
selbstverständlich. Beide Streicher schwingen sich zeitweise in große Höhen, während dem Klavierpart 
in diesem Stück die Begleitung bleibt.

Joseph Haydn – Auf den Pfaden des Volksliedes (II)

In seinen letzten Lebensjahren vertonte Joseph Haydn im Auftrag des schottischen Verlegers George 
Thomson über 400 britische Volkslieder, darunter zahlreiche schottische. Die Lieder verbinden – im Prin-
zip ähnlich den Beethoven-Vertonungen – einfache, volksnahe Melodien mit kunstvoll ausgearbeiteten 
Begleitungen für Klaviertrio und Gesang. Wie Beethoven gelingt es Joseph Haydn es dabei, die schlichte 
Ausdruckskraft der Lieder zu bewahren und zugleich mit der Eleganz der Wiener Klassik zu veredeln. 

Das Lied „Young Jockey was the blythest lad“ stammt aus der schottisch-britischen Musiktradition. 
Diese Lieder sind Teil einer kulturellen Strömung im 18. Jahrhundert, in der Volkslieder gern „veredelt“ 
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wurden. Das Lied „Young Jockey was the blythest lad“ beschreibt einen lebensfrohen jungen Mann 
namens Jockey, der für seine Fröhlichkeit, Jugend und Attraktivität bekannt ist. Ein typisches Idealbild 
eines schottischen Liebhabers in der Volksdichtung. 

Beim Lied „The lass of Lochroyan“ beruht der Text ebenso auf einem traditionellen schottischen Bal-
ladentext. Eine junge Frau steht vor einer Tür und verlangt, hereingelassen zu werden. Sie bringt dabei 
die Vergangenheit eines Liebesversprechens („love‑token“) zur Sprache.

Franz Schubert - 3x berührende „Weltklasse“

Wie oft wird daran erinnert, dass Franz Schubert so gut wie keine seiner Kompositionen an die Öffent-
lichkeit hat bringen können!?! Es bleibt unglaublich, da Schubert ja nicht nur schier unüberhörbar über-
ragende Musik komponiert hat – darunter mehr als 600 Lieder –, sondern einige dieser Kompositionen 
auch schon für damalige Ohren im besten Sinn recht eingängig gewesen sein müssen. Drei berühmte 
Lieder erklingen beim heutigen Kammermusikfest.  

Schuberts „Der Musensohn“, komponiert im Jahr 1822, gehört gewiß zu seinen schwungvollsten und 
beliebtesten Vertonungen eines Goethe- Textes. Der junge Sänger, der „Musensohn“, zieht voller Lebens-
lust durchs Land, singend und tanzend, beseelt von der Kunst.

Schubert fängt diese überschäumende Energie mit einer mitreißenden, fast tänzerischen Klavierbe-
gleitung ein, die dem Lied eine ungestüme Leichtigkeit verleiht. Über der bewegten Klavierfigur entfaltet 
sich eine beschwingte Melodie, die den Drang des lyrischen Ichs nach Bewegung, Freude und schöpferi-
schem Ausdruck musikalisch unterstreicht.

Doch liegt unter der heiteren Oberfläche der Musik auch eine gewisse Rastlosigkeit (der Musensohn 
wird stets weitergetrieben, ohne je anzukommen). De facto immer bei Schuberts Kompositionen schwingt 
(zumindest) im Hintergrund eine gewisse Melancholie mit. Ebenso, wie es in seinen allermeisten „dunk-
len“ Kompositionen auch helle Passagen gibt.

Franz Schubert und seine Freunde … Umgeben von einem festen Freundeskreis, darunter einige Dich-
ter, befruchteten sich diese untereinander und nahmen somit Einfluss auf das gegenseitige Schaffen. In 
„Nachtstück“ aus dem Jahr 1819 vertont Schubert ein Gedicht seines Freundes und Mitbewohners Johann 
Mayrhofer. Der Text beschreibt in dunkler Bildsprache das Nahen des Todes. Jedoch nicht als Schreckens-
bild, sondern als sanfte Heimkehr.Schubert schreibt eine feierlich-getragene Musik mit (typisch Schu-
bertsch) geheimnisvoller Klavierbegleitung und einer weit ausschwingenden, klangvollen Gesangslinie. 
„Nachtstück“ ist ein Beispiel für Schuberts tief empfundenen Umgang mit existenziellen Themen. Voller 
Ruhe, Würde und innerer Größe – und gekleidet in seine so eigene, unverwechselbare Klangsprache.

Ein weiterer enger Freund Schuberts, Franz von Schober, lieferte die Vorlage für eines seiner berühm-
testen Lieder: „An die Musik“ (1817). Schubert komponierte das Lied in B-Dur, einer Tonart, die häufig für 
warme, lyrische Charaktere steht. Die Melodie ist schlicht, weit ausschwingend und vollkommen symmet-
risch und wirkt fast wie ein ruhiger Hymnus. Dieses Lied wird bekanntlich häufig wie eine Anrufung an die 
Größe der Kunst empfunden. Die Klavierbegleitung ist durchgängig dezent und trägt die Gesangslinie wie 
ein ruhiger Strom. In diesem Lied gibt es keine harmonischen Überraschungen, keine affektgeladenen 
Wendungen, sondern stattdessen Wärme, Innerlichkeit und ein tiefes Gefühl von Andacht.

Antonín Dvor ̌ák – weit mehr als nur ein Hit im Wunschkonzert

Eine Wunschsendung mit klassischer Musik ohne diese Klänge von Antonin Dvořák? Kaum denkbar. Die 
Arie „Lied an den Mond“ („Měsíčku na nebi hlubokém“) ist das bekannteste und für viele Menschen wohl 
ergreifendste Stück aus Dvořáks Oper Rusalka. Sie erklingt im ersten Akt, kurz nachdem die Wassernixe 
Rusalka beschlossen hat, aus Liebe zu einem menschlichen Prinzen ihre übernatürliche Existenz aufzu-
geben. Rusalka wendet sich vertrauensvoll an den Mond, Symbol für Sehnsucht, Ferne und stille Verbin-
dung. Sie bittet ihn, ihre Liebe zum Prinzen zu übermitteln und über ihn zu wachen. Der Text ist schlicht 
und Dvořák vertont ihn mit einer schwebenden, weit gespannten Melodielinie, getragen von einer träu-
merischen Orchesterbegleitung.
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Die Musik vermittelt nicht nur Rusalkas romantische Hoffnung, sondern auch ihre Einsamkeit und Ver-
letzlichkeit. Der weiche Klang, das ruhige Tempo und die schimmernden Harmonien machen diese Arie 
zu einem ikonischen Moment der tschechischen Opernliteratur. Voll melancholischer Schönheit und 
magischer Ruhe. Wundervolle Musik und der einzige Opernmoment des Abends; heute mit Klavier 
anstatt eines Orchesters.

Robert Schumann – schottisch angehaucht

„Unterm Fenster“ ist ein bekanntes Kunstlied von Robert Schumann, auf dessen Text im Jahr 2025 aller-
höchstwahrscheinlich heute niemand mehr eine Musik schreiben würde. Es geht hier um eine spieleri-
sche und verliebte Auseinandersetzung zwischen einem Mann und einer Frau unter dem Fenster der 
Frau. Der Text schildert den flirtenden Dialog mit eindeutigem Ausgang, in dem die Frau zunächst den 
Einlass verweigert, aber durch die Zuneigung (Bedrängung?) des Mannes schließlich zustimmt, ihn ein-
zulassen. Ende gewiß (un)gewiß.

Johannes Brahms – erfolgloses Werben

Endet bei Schumann unter dem Fenster noch alles wie erwartet, so hat der hoffende Liebhaber in spe bei 
Brahms Pech. Alles Werben bleibt vergeblich. Der feine Humor des Textes spiegelt sich herrlich in der 
Musik von Brahms wider. „Vergebliches Ständchen“ entstand 1881 als Teil von Brahms’ „Fünf Romanzen 
und Lieder“ op. 84. Der Text beruht auf einem volkstümlichen Lied aus dem Rheinland. Das Lied gehört 
zu den beliebtesten kurzen Liedduetten des 19. Jahrhunderts; leicht, charmant, volksnah und doch kunst-
voll komponiert.

Johannes Brahms – norddeutsche Innigkeit	
	
Das feinsinnige Lied „Wie Melodien zieht es mir“ komponierte Johannes Brahms 1886 als erstes der fünf 
Lieder seines Opus 105. Der Text stammt von Klaus Groth, einem norddeutschen Dichter, mit dem der in 
Hamburg geborene Brahms eng verbunden war. Das Gedicht reflektiert die Unfassbarkeit von Gefühlen 
und Gedanken, die sich zunächst wie flüchtige Melodien im Innern bewegen, aber im Moment des Aus-
sprechens oft verblassen. Brahms übersetzt dieses zarte Empfinden in eine lyrisch-schwebende Melodie 
und eine sensible, harmonisch fein nuancierte Klavierbegleitung. Auch die Fassung für Violoncello und 
Klavier erfreut sich seit vielen Jahren größter Beliebtheit und erklingt mehr und mehr, häufig auch als 
Zugabe, in den Konzertsälen.

Johannes Brahms – zum Finale: Gute Nacht!

„Guten Abend, gute Nacht“ ist eines der bekanntesten und wohl meistgesungenen Lieder weltweit – und 
zugleich eines der innigsten Werke von Johannes Brahms. Komponiert hat Brahms es im Jahr 1868 als 
Teil seiner Fünf Lieder Op. 49. Die Melodie ist schlicht, ruhig wiegend, die Begleitung sanft pulsierend 
– ideal zum Einschlafen und Träumen.

Weniger bekannt ist der persönliche Hintergrund: Brahms schrieb das Lied zur Geburt des Sohnes 
einer engen Freundin, Bertha Faber. Die Melodie soll – so überliefert – auf ein Schlaflied zurückgehen, 
das Bertha früher selbst oft gesungen hatte. Brahms verband diese musikalische Erinnerung mit einem 
traditionellen Text. In seiner schlichten Vollkommenheit ist das Wiegenlied ein Paradebeispiel für 
Brahms’ Fähigkeit, tiefstes Gefühl in einfachste Form zu bringen. Eine musikalische Umarmung zwi-
schen Trost, Zärtlichkeit und Zeitlosigkeit. Und ein wunderbares Finale des heutigen Kammermusikfes-
tes „Zauber der Stimmen“.
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DIE LIEDTEXTE

Ludwig van Beethoven – 
Scottish (and other) Songs 

Farewell, farewell, thou noisy town	
(William Smyth)

Farewell, farewell, thou noisy town,
Thou scene of restless glare;
Thine hours no real pleasures crown,
No peace, no love is there.
How dull thy splendid ev’nings close!
How sad thy joys to me!
Thy hollow smiles, thy rival shows,
And all thy misery.

But welcome to my longing eyes,
Dear objects ever new,
My rural cot, you varying skies,
Streams, woods, amd mountains blue!
With these my humble spirits finds
Health, liberty, and rest,
The silent joys of simple minds,
And leisure to be blest.

Since greybeards inform us that youth will 
decay	
(T. Toms)

Since greybeards inform us that youth will decay,
And pleasure’s soft transports glide swiftly away:
The song, and the dance, and the vine, and the 	
	 fair,
Shall banish all sorrow and shield us from care.
Away with your proverbs, your morals, and rules,
Your proctors, and doctors, and pedants, and 		
	 schools:
Let’s seize the bright moments while yet in our 	
	 prime,
And fast by the forelock catch old father Time.

Tho’ spring’s lovely blossoms delight us no more,
Tho’ summer forsake us, and autumn be o’er;
To cheer us in winter, remembrance can bring
The pleasures of autumn, and summer, and 		
	 spring:
So when fleeting seasons bring life’s latest stage,

To speak of youth’s frolic shall gladden our age:
Then seize the bright moments while yet in our 	
	 prime,
And fast by the forelock catch old father Time.

Sad and luckless was the season	
(William Smyth)

Sad and luckless was the season,
When to court fair Ellen flew,
Flew from Love, and Peace, and Reason,
Worlds to see of promise new.
Back she comes - each grace is finer,
Ev’ry charm that crowds adore,
All the form divine, diviner -
But the heart is there no more.

Oh! ‘tis gone, the temper even,
Careless nature, artless ease!
All that makes retirement heaven - 
Pleasing, without toil to please,
Hope no more, sweet lark, to cheer her,
Vain to her these echoing skies - 
Bloom non more, ye violets, near her,
Yours are charms she would not prize.

Ellen! Go where crowds admire thee,
Chariots rattle, torches blaze;
Here our dull content would tire thee,
Worthless be our village praise.
Go! Yet oh, that Thought’s soft season
Ellen’s heart might but restore!
Hard the task - whate’er the reason - 
Hard the task to love no more.

By the side of the Shannon	
(William Smyth)

By the side of the Shannon was laid a young Lover,
“I hate this dull river”, he fretfully cried;
“Yon tempest is coming, this willow my cover,
How sultry the air, not a zephyr”, he sigh’d.
“Go, bee! -- get along -- why so idly remaining,
For here are no roses, thou troublesome thing!
Peace nightingale! Peace to that ditty complaining
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Oh, can it be thus that these nightingales sing?”
But now a light form, with a smile archly playing.
All beaming in beauty, before him appear’d;
“O Ellen!” He cried, “why thus strangely delaying,
My dearest, my Ellen, what have I not fear’d.”
And then so majestic the Shannon came flowing,
That bee flew unchided the blossoms among,
The sky was serene, and the zephyrs soft blowing,
And oh! How enchanting the nightingale’s song!

Wer solche Buema afipackt
(aus: Jakob Haibel‘s Singspiel 

„Der Tyroler Wastl“)
Wer solche Buema afipackt
Die steckt ma auf an Hut,
A Bua, der kani Federn tragt,
Der hat ka Federn tragt,
Der hat ka Feur im blut.
Drum denk an den Tyroler Bua
Und hält dein weite Goschen zu.

The kiss, dear maid, thy lip has left
(George Gordon Noel Byron, Lord Byron)
The kiss, dear maid, thy lip has left,
Shall never part from mine,
Till happier hours restore the gift
Untainted back to thine.

Thy parting glance, which fondly beams,
An equal love, may see;
[That]1 tear that from thine eyelid streams
Can weep no change in me.

I ask no pledge to make me blest
In gazing when alone;
Nor one memorial for a breast
Whose thoughts are all thine own.

Nor need I write - to tell the tale
My pen were doubly weak:
Oh! What can idle words avail,
Unless the heart could speak?

By day or night, in weal or woe,
[That]2 heart, no longer free,
Must bear the love it cannot show,
And silent ache for thee.

The pulse of an Irishman 	
(Sir Alexander Boswell)

The pulse of an Irishman ever beats quicker,
whan war is the story, or love is the theme;
and place him where bullets fly thicker and thicker,
you’ll find him all cowardice scorning.
And tho’ a ball should maim poor Darby,
light at the heart he rallies on:
“Fortune is cruel, but Norah, my jewel,
is kind, and with smiling, all sorrow beguiling,
shall bid from our cabin all care to be gone,
and how they will jig it, and tug at the spigot,
an Patrick’s day in the mornin’.”

O blest by the land in the wide western waters,
sweet Erin, lov’d Erin, the pride of my song;
still brave be the sons, and still fair be the daughters
thy meads and thy mountains adorning!
And tho’  the eastern sun seems tardy,
tho’ the pure light of knowledge slow,
night and delusion, and darkling confusion
like mists from the river shall vanish for ever,
and true Irish hearts with warm loyalty glow;
and proud exaltation burst forth from the nation
on Patrick’s day in the mornin’.

György Kurtag – Miniaturen

Circumdederunt…	
(Psalmen)

Circumdederunt me gemitus mortis,
dolores inferni circumdederunt me:
et in tribulatione mea invocavi Dominum,
et exaudivit de templo sancto suo vocem meam.

Das Angenehme dieser Welt…	
(Friedrich Hölderlin)

Das Angenehme dieser Welt
Hab ich genossen,
Die Jugendstunden sind
Wie lang verflossen,
April und Mai und Julius sind ferne,
Ich bin nichts mehr,
Ich lebe nicht mehr gerne.
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Joseph Haydn – Schottische Lieder

Young Jockey was the blythest lad	
(Robert Burns)

Young Jockey was the blythest lad,
In a’ our town or here awa’:
Fu’ blythe he whistled at the gaud,
Fu’ lightly danc’d he in the ha’.

He roos’d my een sae bonny blue,
He roos’d my waist sae gently sma’;
An’ [ay] my heart came to my mou’
When ne’er a body heard or saw.
 
My Jockey toils upon the plain,
Thro’ wind and weet, thro’ frost and snaw;
And o’er the lea I look fu’ fain,
When Jockey’s owsen hameward ca’.

[“And always the night comes round again,
When in his arms he takes me all,
And always he vows he will be my own”]
As lang’s he has a breath to draw.

The lass of Lochroyan	
(Sir Walter Scott)

“O open the door, Lord Gregory! 
O open, and let me in!
For the wind blaws through my yellow hair, 
And the rain drops o’er my chin.”

“Gin thou be Annie of Lochroyan, 
(As I trow thou binna she)
Now tell me some o’ the love tokens, 
That past between thee and me.”

“O dinna ye mind, Lord Gregory, 
“As we sat at the wine,
“We chang’d the rings frae our fingers? 
“And I can shew thee thine.

“O your’s was gude, and gude enough, 
“But ay the best was mine; 
“For your’s was o’ the gude red gowd,
“But mine o’ the diamond fine.

Nun versteh’ ich…

Nun versteh‘ ich den Menschen erst,
da ich ferne von ihm
und in der Einsamkeit lebe!

Tübingen, Jänner	
(Paul Celan)

Zur Blindheit über–
redete Augen.
Ihre – „ein
Rätsel ist Rein–
entsprungenes“ –, ihre
Erinnerung an
schwimmende Hölderlintürme,
möwen-
umschwirrt.

Besuche ertrunkener Schreiner bei
diesen
tauchenden Worten:

Käme,
käme ein Mensch,
käme ein Mensch zur Welt, heute,
mit
dem Lichtbart der
Patriarchen: er dürfte,
spräch er von dieser
Zeit, er
dürfte
nur lallen und lallen
immer-, immer-
zuzu.
„Pallaksch. Pallaksch“
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Franz Schubert – Liedgruppe

Der Musensohn	
(Johann Wolfgang von Goethe)

Durch Feld und Wald zu schweifen,
Mein Liedchen wegzupfeifen,
So geht‘s von Ort zu Ort!
Und nach dem Takte reget
Und nach dem Maß beweget
Sich alles an mir fort.
Ich kann sie kaum erwarten,
Die erste Blum‘ im Garten,
Die erste Blüt‘ am Baum.
Sie grüßen meine Lieder,
Und kommt der Winter wieder,
Sing ich noch jenen Traum.
Ich sing ihn in der Weite,
Auf Eises Läng‘ und Breite,
Da blüht der Winter schön!
Auch diese Blüte schwindet,
Und neue Freude findet
Sich auf bebauten Höhn.
Denn wie ich bei der Linde
Das junge Völkchen finde,
Sogleich erreg ich sie.
Der stumpfe Bursche bläht sich,
Das steife Mädchen dreht sich
Nach meiner Melodie.
Ihr gebt den Sohlen Flügel
Und treibt durch Tal und Hügel
Den Liebling weit von Haus.
Ihr lieben, holden Musen,
Wann ruh ich ihr am Busen				  
Auch endlich wieder aus?

Nachtstück	
(Johann Baptist Mayrhofer)

Wenn über Berge sich der Nebel breitet, 
Und Luna mit Gewölken kämpft, 
So nimmt der Alte seine Harfe und schreitet 
Und singt waldeinwärts und gedämpft: 
Du heil’ge Nacht, 
Bald ist’s vollbracht, 
Bald schlaf ich ihn, 
Den langen Schlummer, 
Der mich erlöst 
Von allem Kummer. 
Die grünen Bäume rauschen dann: 

Schlaf süß, du guter alter Mann; 
Die Gräser lispeln wankend fort: 
Wir decken seinen Ruheort; 
Und mancher liebe Vogel ruft: 
O lasst ihn ruhn in Rasengruft.
Der Alte horcht, der Alte schweigt, 
Der Tod hat sich zu ihm geneigt.

An die Musik	
(Franz von Schober)

Du holde Kunst, in wieviel grauen Stunden
Wo mich des Lebens wilder Kreis umstrickt
Hast du mein Herz zu warmer Lieb entzunden
Hast mich in eine beßre Welt entrückt
In eine beßre Welt entrückt
Oft hat ein Seufzer, deiner Harf entflossen
Ein süßer, heiliger Akkord von dir
Den Himmel beßrer Zeiten mir erschlossen
Du holde Kunst, ich danke dir dafür
Du holde Kunst, ich danke dir

Robert Schumann

Unterm Fenster	
(Robert Burns, deutsch: Wilhelm Gerhard)

Wer ist vor meiner Kammerthür? 
    „Ich bin es“,
Geh, pack‘ dich fort! was suchst du hier? 
    „Gar Süßes!“
Du kommst im Dunkeln, wie ein Dieb. 
    „So fang mich!“ 
Du hast mich wohl ein wenig lieb?
     „Von Herzen!“

Und öffnet’ ich nach deinem Sinn
    „O öffne!“
Da wär ja Schlaf und Ruhe hin;
    „Laß hin sein!“
Ein Tauber du im Taubenschlag!
    „Beim Täubchen!“
Du girrtest bis zum hellen Tag.
    „Wohl möglich!“

Nein! nimmer lass‘ ich dich herein!
    „Thu‘s dennoch!“
Du stelltest wohl dich täglich ein?
    „Mit Freuden!“
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Wie keck du bist und was du wagst!
    „So darf ich?“
Daß du‘s nur keiner Seele sagst!
    „Gewiß nicht!“

Johannes Brahms

Vergebliches Ständchen 
(Niederrheinisches Volkslied)      (anonym)

Er: Guten Abend, mein Schatz,
Guten Abend, mein Kind!
Ich komm’ aus Lieb’ zu dir,
Ach, mach’ mir auf die Tür,
Mach’ mir auf die Tür!

Sie: Mein’ Tür ist verschlossen,
Ich lass’ dich nicht ein;
Mutter, die rät’ mir klug,
Wär’st du herein mit Fug,
Wär’s mit mir vorbei!

Er: So kalt ist die Nacht,
So eisig der Wind,
Dass mir das Herz erfriert,
Mein’ Lieb’ erlöschen wird;
Öffne mir, mein Kind!

Sie: Löschet dein’ Lieb’;
Lass’ sie löschen nur!
Löschet sie immerzu,
Geh’ heim zu Bett, zur Ruh’!
Gute Nacht, mein Knab’!

Johannes Brahms – Zwei Lieder

Wie Melodien zieht es	
(Klaus Groth)

Wie Melodien zieht es
Mir leise durch den Sinn,
Wie Frühlingsblumen blüht es,
Und schwebt wie Duft dahin.

Doch kommt das Wort und faßt es
Und führt es vor das Aug‘,
Wie Nebelgrau erblaßt es
Und schwindet wie ein Hauch.

Und dennoch ruht im Reime
Verborgen wohl ein Duft,
Den mild aus stillem Keime
Ein feuchtes Auge ruft.

Wiegenlied	
(Clemens Brentano)

Guten Abend, gut’ Nacht, 
mit Rosen bedacht, 
mit Näglein besteckt, 
schlupf unter die Deck’: 
Morgen früh, wenn Gott will, 
wirst du wieder geweckt.

Guten Abend, gut’ Nacht, 
von Englein bewacht, 
die zeigen im Traum 
dir Christkindleins Baum. 
Schlaf nun selig und süß, 
schau im Traum ’s Paradies.
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DIE MUSIKERINNEN UND MUSIKER

Benjamin Appl

Benjamin Appl gilt heute als einer der wichtigsten Botschafter für die Kunstform des Liedes. Seine Lie-
derabende werden von Publikum und Kritik gleichermaßen in Europa, Nord- und Südamerika, Austra-
lien und Asien gefeiert. Neben dem gängigen Lied-Repertoire entwickelt er immer wieder auch beson-
dere Programmkonzepte. Wesentlich beeinflusst wurde er von der Legende des Lied-Gesangs Dietrich 
Fischer-Dieskau, dessen letzter Schüler er war. Prägend ist auch die mehrjährige intensive Arbeit mit 
György Kurtág an dessen Kompositionen. Viele Veranstaltungen mit Éva Pusztai-Fahidi gegen das Ver-
gessen der Shoa waren ihm eine Bereicherung und Ehre.

Von seinen Partnern am Flügel seien hier beispielhaft Graham Johnson, Kristian Bezuidenhout, 
James Baillieu und Kit Armstrong genannt. Aktuell gibt es Programme mit Alice Sara Ott, den Brüdern 
Lucas und Arthur Jussen, Thomas Dunford (Laute) sowie Martynas Levickis (Akkordeon). 2023 debü-
tierte Benjamin Appl in der Carnegie Hall, New York.

Auch auf der Opernbühne ist Benjamin Appl zuhause – zu seinem gesungenen Repertoire zählen 
Conte in Mozarts Le Nozze di Figaro, Guglielmo in Mozarts Così fan tutte, die Titelrolle in Brittens Owen 
Wingrave, Aeneas in Purcells Dido and Aeneas und Schaunard in Puccinis La Bohème. Benjamin Appl 
arbeitete mit Dirigenten/innen wie Marin Alsop, Thomas Dausgaard, Alan Gilbert, Reinhard Goebel, 
Enoch zu Guttenberg, Paavo Järvi, Yannick Nézet-Séguin, Roger Norrington, Helmuth Rilling, Jordi 
Savall und Christian Thielemann.

Als Konzert-Solist trat Benjamin Appl u. a. mit der Akademie für Alte Musik Berlin, Concerto Köln, 
dem Orchestra of the Age of Enlightenment, Philadelphia und Seattle Symphony, der Staatskapelle Dres-
den, dem Tonhalle Orchester Zürich, den BBC Orchestern sowie der Kammerphilharmonie Bremen auf. 
Im Januar 2025 dirigierte Appl erstmal den Messiah mit dem Royal Liverpool Orchestra.

Die Diskografie des Künstlers spiegelt sein künstlerisches Schaffen und umfasst neben zahlreichen 
Rundfunkmitschnitten insbesondere vielfältige Lied-Aufnahmen. Benjamin Appl unterrichtet seit Herbst 
2016 als Professor of German Song an der Guildhall School of Music & Drama in London.

Michaela Kaune

Michaela Kaune blickt auf eine große internationale Karriere, Unter anderem war sie als Sieglinde in der 
WALKÜRE in Peking und Shanghai im Rahmen einer Kooperation der Osterfestspiele Salzburg mit dem 
Beijing Music Festival zu erleben. Im von Ingo Metzmacher geleiteten Genfer RING war Michaela Kaune 
am Grand Théâtre de Genève als Sieglinde zu sehen. Michaela Kaune gastierte als Jenufa in Janáčeks 
gleichnamiger Oper am New National Theatre in Tokio und an der Deutschen Oper Berlin. Besonders her-
vorzuheben ist auch die Zusammenarbeit mit der Bayerischen Staatsoper München und der Semperoper 
Dresden sowie die Gastverträge u.a. an der Opéra National de Paris, der Wiener Staatsoper, dem New Natio-
nal Theatre, Tokyo sowie bei den Salzburger Festspielen, den Bayreuther Festspielen, dem Ravinia Festival, 
der Carnegie Hall New York und beim NHK Sinfonieorchester Tokyo.

Das umfangreiche Repertoire der Konzertsängerin Michaela Kaune reicht vom Barock bis ins 20. 
Jahrhundert. Einen besonderen Stellenwert haben dabei die Werke von Mahler und Strauss. Mit ihren 
LIEDERABENDEN war sie bisher unter anderem bei den Dresdner Musikfestspielen, beim Internationa-
len Beethovenfest in Bonn bei der Hugo Wolf Akademie, Stuttgart und beim Schleswig-Holstein Musik 
Festival zu erleben. Ihre Partner waren dabei Christoph Eschenbach, Helmut Deutsch, Irwin Gage, Eric 
Schneider und andere.

Michaela Kaune studierte an der Hochschule für Musik, Hamburg, bei Prof. Annie Schoonus und 
Prof. Judith Beckmann und ist u.a. Preisträgerin des Belvedere Wettbewerbs Wien und des Bundeswett-
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bewerbs Gesang. Sie wurde außerdem mit dem Otto-Kasten-Preis des Deutschen Bühnenvereins und 
dem Musikpreis des NDR Hamburg ausgezeichnet.

Michaela Kaune wurde aufgrund ihrer langjährigen Zusammenarbeit mit der Deutschen Oper Ber-
lin, 2011 zur Berliner Kammersängerin ernannt.

Burkhard Kehring

Nach über zwanzig Jahren internationaler Konzerttätigkeit als Liedbegleiter initiierte Burkhard Kehring im 
Jahr 2014 das globale Projekt Divan of Song. Der Pianist widmet sich zunehmend der Erforschung des 
weltweiten Lied-Repertoires und der Erschließung neuer Perspektiven für dieses Genre. Eines seiner 
Hauptanliegen ist die Erkundung des Liedes als Medium geistiger Migration zwischen den Sprachen und 
Kulturen.Burkhard Kehring war offizieller Begleiter auf Liedkursen von Elisabeth Schwarzkopf, Ernst Haef-
liger und Hermann Prey. 

Fast zehn Jahre lang gab Kehring Melodramenabende gemeinsam mit Dietrich Fischer-Dieskau. Bun-
desweit konzipierte und spielte er seit 1996 eigene Liederabendreihen zu Schubert, Wolf, Schumann und 
Schönberg. Künstlerische Zusammenarbeit führte ihn zusammen mit Gesangspartnern wie Robert Holl, 
Christian Elsner, Christiane Iven, Kwangchoul Youn, Andreas Schmidt, Christiane Oelze, Florian Bösch, 
Roman Trekel, Dietrich Henschel, Jan Kobow, Lothar Odinius, Christiane Karg, Daniel Behle, Daniel 
Johannsen, Ilker Arcayürek oder Katharina Konradi und mit KomponistInnen wie Matthias Pintscher, 
Dai Fujikura, Hanbiel Choi, Fabián Panisello, Param Vir, Myungsung Lee, Johanna Doderer oder Mahdis 
Golzar Kashani. Seine Lied-Einspielungen erschienen bei Labels wie Deutsche Grammophon, berlin clas-
sics, Simax oder Naxos. 

Burkhard Kehring gehört zu den Gründungsmitgliedern der Deutschen Liedakademie und fun-
gierte als Juror u.a. beim Boulanger-Wettbewerb (Paris), beim Deutschen Musikwettbewerb (Bonn) 
und beim Paula-Salomon-Lindberg-Wettbewerb (Berlin). Lied-Meisterkurse führten ihn in viele Länder 
Europas, Amerikas und Asiens.

Rainer von Vielen

Rainer von Vielens Musik wird oft als deutscher Hip-Hop beschrieben. Er selbst bezeichnet seinen Stil als 
„Bastard-Pop“. Von 2002 bis 2005 war er als Elektroniker bei der HipHop-Blues-Formation Good Men Gone 
Bad.

Seit 2003 tritt er hauptsächlich mit seiner Live-Band Rainer von Vielen auf. Die Band besteht aus ihm 
sowie Mitsch Oko (Gitarre), Sebastian Schwab (Schlagzeug, seit Oktober 2014, bis dahin Niko Lai) und Dan 
Le Tard (Bass). Er selbst spielt verschiedene Instrumente und beherrscht den Obertongesang. Rainer von 
Vielen ist darüber hinaus Mitglied der Weltmusik-Percussiongruppe Orange und war von 2006 bis Ende 
2009 Mitglied der Band von Anne Clark. Daneben hat er für mehrere Kurzfilm- und Theaterproduktionen 
Musik geschrieben und aufgenommen. Seit 2010 tritt er auch als Elektro-Live-Act unter dem Namen Jacques 
Boom auf.

Seit 2012 führt er zusammen mit seiner Band das Theaterstück Mythen der Freiheit am Jungen Schau-
spiel Hannover auf, das die Band zusammen mit dem Regisseur Florian Fiedler und dem Team des Jungen 
Schauspiels selbst geschrieben hat.
2021 entstand ein Ambient-Solo-Album mit dem Projektnamen ORIOM, das in verschiedenen Frequen-
zen der kosmischen Oktave gestimmt ist und den Ober- und Untertongesang in den Mittelpunkt stellt.
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ATOS Trio

Drei Stimmen, ein Klang: Es ist diese absolut perfekte Einheit in Phrasierung, Klang, Gefühl und Inter-
pretation, die das ATOS Trio von allen anderen unterscheidet. (Detroit Free Press, USA).

Thomas Hoppe, Annette von Hehn und Stefan Heinemeyer erobern gemeinsam seit 2003 weltweit 
die großen Konzertreihen und Festival-Podien. Das Klaviertrio zählt heutzutage zu den ganz wenigen 
seiner Art, die rund um den Globus konzertieren. 

Vom Kalichstein-Laredo-Robinson International Trio Award, dem maßgeblichen US-amerikanischen 
Preis für die Gattung, und vom Melbourne Competition mit zahlreichen Sonderpreisen bis hin zur exklusi-
ven Auszeichnung als New Generation Artists durch die BBC: das ATOS Trio wird schon in seinen Anfangs-
jahren hoch auf die Podeste gehoben. Und von der Carnegie Hall New York über die großen Festivals bis 
nach Ozeanien: ATOS wird vom Publikum bejubelt und von der Kritik gefeiert. 

Das ATOS Trio geht in Ausdruck und Dynamik an die Grenzen. Und mit seinem unerhört warmen, 
homogenen, singulär expressiven Trio-Klang oft weit über das Gewohnte hinaus - und bleibt doch immer 
stilsicher.

Die vollkommene Hingabe an die Musik, die Spielfreude, die fast magisch differenzierte Interpreta-
tion setzen Maßstäbe: Auf Festivals wie City of London, Cheltenham, Budapest Spring und Bemus Festi-
val Belgrad. In der Wigmore Hall London, dem Concertgebouw Amsterdam, dem Teatro Colón in Bue-
nos Aires und der Berliner Philharmonie. Beim Schleswig-Holstein Musik Festival, dem Rheingau Musik 
Festival, den Festspielen Mecklenburg-Vorpommern, den Ludwigsburger Schlossfestspielen. Und als 
jüngster künstlerischer Triumph: die beim Label der Londoner Wigmore Hall erschienenen zwei Doppel-
alben mit allen Klaviertrios von Beethoven, aufgenommen in den vielen Wigmore-Konzerten des ATOS 
Trios. Da urteilt renommierte BBC Magazine sehr treffend: „extremely fine“.

Latvian Voices
Beāte Krūmin̦a, Sopran
Laura Jēkabsone, Sopran
Zane Stafecka-Tene, Sopran
Paula Pērkone, Alt
Una Stade, Alt
Jānis Strazdin̦Š, Bass

Nach der Gründung 2009 in der lettischen Hauptstadt Riga traten die Latvian Voices elf Jahre lang als 
Frauen-Vokalensemble auf – bis sich 2020 der Bass Jānis Strazdin̦Š der Gruppe anschloss und aus den 
Latvian Voices ein gemischtes Ensemble machte.

Die Musik der Latvian Voices vereint das lettische Volkslied und den weltberühmten lettischen Chor-
klang mit Eigenkompositionen und Arrangements, insbesondere aus der Feder der künstlerischen Leite-
rin Laura Je¯kabsone. Die sechs SängerInnen kleiden mit ihren glockenklaren und kraftvollen Stimmen 
das kulturelle Erbe Lettlands in moderne A-Cappella-Klänge und tragen den Namen des „singenden 
Lands” in die Welt. 2014 waren die Latvian Voices die offiziellen musikalischen BotschafterInnen der 
Europäischen Kulturhauptstadt Riga.

Das Ensemble ist weltweit in Kirchen, Konzertsälen, bei Musikfestivals, Wettbewerben und Meister-
kursen zu Gast und hat bisher zehn Alben und das Hörbuch ‘Sounds of Latvian Nature’ veröffentlicht. 
2024 erschien die neueste CD, das Weihnachtsalbum „SNIEGums”.
Latvian Voices geben ihre Erfahrungen regelmäßig in Workshops und Meisterkursen im In-und Ausland 
weiter und haben unter diesem Aspekt ihr eigenes jährliches Festival, das Latvian Voices A Cappella Fes-
tival in Valmiera, ins Leben gerufen.
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Monteverdi-Chor Hamburg

Der Monteverdi-Chor Hamburg ist das älteste Ensemble der Universität Hamburg und zählt zu den 
angesehensten deutschen Chören. Richtungweisende Schallplatten- und CD-Aufnahmen sowie zahl-
reiche erste Preise bei Wettbewerben machten den Chor international bekannt, und Konzertreisen 
führten ihn in die ganze Welt.

Gegründet 1955 von Jürgen Jürgens, repräsentiert der Chor die Hansestadt Hamburg und ihre Uni-
versität seit über 60 Jahren auf Konzertreisen und bei internationalen Festivals im In- und Aus-
land. Nach dem Tod von Jürgen Jürgens übernahm der Leipziger Dirigent und Konzertsänger Gothart 
Stier 1994 die künstlerische Leitung des Monteverdi-Chor Hamburg bis zu seinem altersbedingten 
Ausscheiden.

Seit Oktober 2018 ist Antonius Adamske Künstlerischer Leiter und Chefdirigent. Das vielseitige 
Repertoire des Chores umfasst heute die gesamte Palette der Chormusik von der Renaissance bis zur 
Gegenwart. Dabei liegt ein besonderer Schwerpunkt auf Alter Musik. Der Trägerverein „Monteverdi-
Chor Hamburg e.V.“ ist gemeinnützig tätig und freut sich immer über Spenden für die musikalische 
Arbeit des Chores.
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