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4. Sinfoniekonzert
MI 21.01.2026

BASF Feierabendhaus

Deutsche Staatsphilharmonie Rheinland-Pfalz
Michael Francis, Leitung

Maximilian Hornung, Violoncello

18:30 Konzerteinführung
Kammermusiksaal

19:30 Konzertbeginn
Festsaal



Programm

Lera Auerbach
(*1973)

Icarus

Dmitri Schostakowitsch
(1906 – 1975)

Violoncellokonzert Nr. 1 Es-Dur op. 107

Allegretto
Moderato
Cadenza. Più mosso
Allegro con moto

Dauer 1. Teil: ca. 50 Min. 

Pause

Sergej Rachmaninow
(1873 – 1943)

Sinfonie Nr. 3 a-Moll op. 44 

Lento. Allegro moderato
Adagio ma non troppo. Allegro vivace. Tempo come prima
Finale. Allegro

Dauer 2. Teil: ca. 40 Min. 



John Storgårds, Thomas
Søndergård, Krzysztof  Urbański
und Robin Ticciati. In der
Doppelfunktion als Solist und
Dirigent hat er sich in den letzten
Jahren ebenso einen Namen
gemacht und leitet regelmäßig
Projekte, zuletzt mit den Münchner
Symphonikern.
In Augsburg geboren, erhielt
Maximilian Hornung im Alter von
acht Jahren seinen ersten Cello-
unterricht. Seine Lehrer waren
Eldar Issakadze, Thomas Grossen-
bacher und David Geringas.
Nach dem Gewinn des Deutschen
Musikwettbewerbs 2005, gewann er
2007 als Cellist des Tecchler Trios,
dem er bis 2011 angehörte, auch
den Ersten Preis beim ARD-
Musikwettbewerb. Mit nur 23 Jahren
wurde er Erster Solocellist des BR-
Symphonieorchesters, eine Posi-
tion, die er bis 2013 innehatte.
Hornung wurde vom Borletti-Buitoni
Trust in London und seiner Mentorin
Anne-Sophie Mutter unterstützt und
gefördert. Seit 2022 ist er
künstlerischer Leiter der Traun-
steiner Sommerkonzerte.

Maximilian Hornung
In der Saison 2025/26 gibt
Maximilian Hornung sein Debüt bei
den Berliner Philharmonikern und
spielt unter der Leitung von
Thomas Guggeis das Cellokonzert
von Henri Dutilleux. Außerdem
debütiert er beim Sydney Sym-
phony Orchestra, beim Oslo Phil-
harmonic, bei der Sinfónica de
Galicia und beim Zürcher
Kammerorchester und ist Artist-in-
Residence am Staatstheater Nürn-
berg als Solist, Kammermusiker
und Dirigent. 
Zu den jüngsten Höhepunkten
zählen Engagements mit dem
Tonhalle-Orchester Zürich, Sym-
phonieorchester des Bayerischen
Rundfunks, Wiener Symphoniker,
London Philharmonic, Bamberger
Symphoniker, Philharmonia Or-
chestra, WDR Sinfonieorchester
Köln, Dallas Symphony, Pittsburgh
Symphony, City of Birmingham
Orchestra und Orchestre National
de France. Er arbeitet regelmäßig
mit Dirigenten wie Daniel Harding,
Yannick Nézét-Séguin, Paavo
Järvi, Marie Jacquot, Esa-Pekka
Salonen, David Zinman, Lorenzo
Viotti, Pablo Heras-Casado,
Semyon Bychkov, Manfred
Honeck, Antonello Manacorda, 



Michael Francis
Michael Francis ist seit der Saison
2019/20 Chefdirigent der
Deutschen Staatsphilharmonie
Rheinland-Pfalz. Er ist in fünfter
Spielzeit Music Director des Florida
Orchestra und verantwortet seit
2015 als musikalischer und
künstlerischer Leiter das Mainly
Mozart Festival in San Diego. 

Ihn führten Wiedereinladungen
zum Cleveland Orchestra und nach
Tampere. Es folgen Konzerte mit
unter anderen dem MDR
Sinfonieorchester, der Nordwest-
deutschen Philharmonie, der
Württembergischen Philharmonie
Reutlingen sowie mit den
Sinfonieorchestern in St. Louis,
San Diego und Indianapolis. 

Frühere Engagements führten ihn
in Europa zu Orchestern wie dem
Rundfunk-Sinfonieorchester Berlin,
dem MDR Sinfonieorchester, der
Dresdner Philharmonie, BBC
Philharmonic, Royal Philharmonic
Orchestra, Philharmonia Orchestra
London, Orchestre Philharmonique
de Radio France, Trondheim
Symphony Orchestra und Helsinki
Philharmonic Orchestra. Auch das
London Symphony Orchestra
leitete er mehrfach. 

In Asien dirigierte er das NHK
Symphony Orchestra, Japan
Philharmonic Orchestra, Seoul
Philharmonic Orchestra und Hong
Kong Philharmonic. In Nordamerika
die New York Philharmonic, das
Cleveland Orchestra sowie die
Sinfonieorchester in Pittsburgh,
Houston, Atlanta oder Cincinnati. 

Er arbeitete mit Solisten wie Lang
Lang, Arcadi Volodos, Emanuel Ax,
Itzhak Perlman, Christian Tetzlaff,
Anne-Sophie Mutter, Håkan
Hardenberger, Truls Mørk, Ian
Bostridge, Sting und Rufus
Wainwright zusammen.

Michael Francis © Francesco Futterer



Deutsche Staatsphilharmonie Rheinland-Pfalz
Die Deutsche Staatsphilharmonie
Rheinland-Pfalz bringt seit ihrer
Gründung vor über einhundert
Jahren die Musik zu den Menschen.
Nie hatte das Orchester einen
eigenen Konzertsaal, immer waren
und sind die Musikerinnen und
Musiker im ganzen Land unterwegs. 

Im Schatten des Ersten Weltkriegs
kamen im September 1919
engagierte Bürger in Landau
zusammen, um die Gründung eines
reisenden Landessinfonieorches-
ters zu beschließen. Nach dem
Gründungskonzert am 15. Februar
1920 brach das Orchester zu einer
ersten Konzertreise durch die Pfalz
und das Saarland auf.

Damit begann die Geschichte der
Deutschen Staatsphilharmonie
Rheinland-Pfalz. Schon in den
ersten Jahren erregte das
Orchester unter dem Dirigat von
Richard Strauss und Hermann
Abendroth überregionale Aufmerk-
samkeit. Chefdirigenten wie
Christoph Eschenbach und Leif
Segerstam verhalfen dem
Klangkörper zu internationaler
Beachtung.

Auch Michael Francis, der seit der
Saison 19/20 Chefdirigent ist, gab
und gibt weiterhin zahlreiche neue
Impulse und schreibt so die
Tradition des Orchesters weiter.

Als Orchester ohne festes Haus ist
die sinfonische Versorgung des
Bundeslandes bis heute die
wichtigste Aufgabe der Deutschen
Staatsphilharmonie Rheinland-
Pfalz. Mit über 100 Konzerten pro
Saison bringt sie die Musik zu den
Menschen. Gastspiele im In- und
Ausland sowie die Zusammenarbeit
mit international bedeutenden
Dirigenten und Solisten bezeugen
das hohe Ansehen, das der
Klangkörper genießt. 

Vermittlungs- und Familienformate
bereichern das Angebot für junge
Menschen. Mit Probenbesuchen
und Krabbelkonzerten werden
bereits die Kleinsten an die Welt der
klassischen Musik herangeführt. 



Lera Auerbach
Lera Auerbach wurde 1973 in
Tscheljabinsk am Ural geboren und
zeigte schon früh eine außer-
ordentliche musikalische Bega-
bung. Im Alter von zwölf  Jahren
komponierte sie ihre erste Oper.
Zunächst trat sie jedoch als
Lyrikerin mit mehreren Gedicht-
bänden hervor. Als die Sowjetunion
1991 kurz vor ihrem Zerfall stand,
entschied sie sich während einer
Konzertreise, in New York zu
bleiben. Dieser Schritt erfolgte
ohne finanzielle Absicherung und
ohne Kenntnisse der englischen
Sprache. Auerbach studierte an-
schließend Klavier und Komposition
an der Juilliard School sowie
vergleichende Literaturwissen-
schaft an der Columbia University. 

Ihr Konzertexamen legte sie 2002
an der Hochschule für Musik und
Theater Hannover ab. Im selben
Jahr debütierte sie in der Carnegie
Hall als Komponistin und Pianistin.
Ihr Werkverzeichnis umfasst heute
nahezu sämtliche musikalische
Gattungen, darunter Kammer-
musik, Orchesterwerke, Oper und
Ballett. Ihre Kompositionen werden
weltweit aufgeführt. Über die im
Jahr 2006 entstandene Partitur von
Icarus schrieb sie selbst:

„Der Mythos des Icarus hat mich
fasziniert. Als Kind lebte ich im
antiken Griechenland. Das Buch der
Mythen war mein Favorit, und die
Welt der eifersüchtigen Götter und
gottähnlichen Menschen war für
mich realer als die Welt vor meinen
Fenstern, voller blutiger roter
Fahnen (das Rot der sowjetischen
Flagge symbolisierte das Blut der
Helden der Revolution) und der
sowjetischen Dreifaltigkeitsporträts
von Lenin-Marx-Engels mit den
gelegentlichen buschigen Augen-
brauen von Breschnew, die mich von
den Wänden der Gebäude aus
ansahen. In gewisser Weise
verschwammen die beiden Welten.
Die Welt da draußen ergab aus der
Perspektive der antiken griech-
ischen Mythen viel mehr Sinn, wo es
durchaus üblich war, dass ein
machtbeschützender Gott alle seine
Kinder verschlang. Icarus war einer
meiner Helden (oder Antihelden, je
nach Interpretation) – der geflügelte
Junge, der es wagte, der Sonne zu
nahe zu fliegen. Die Flügel wurden
von seinem Vater Daedalus
hergestellt, einem geschickten
Handwerker, der früher in seinem
Leben das berühmte Labyrinth auf
Kreta entwarf, in dem sich der
Minotaurus befand.



Dädalus wurde auf  Kreta gefangen
gehalten und die Flügel waren
seine einzige Möglichkeit, zu
entkommen. Dädalus warnte Icarus
davor, zu nah an der Sonne oder zu
nah am Meer zu fliegen, aber
welcher Teenager hört auf  seinen
Vater? Beschwingt von der Freiheit,
von seiner eigenen Jugend, von
dem Gefühl des Strahlens, stieg
Icarus höher und höher, bis das
Wachs auf  seinen Flügeln schmolz
und er in den Ozean fiel. […] 

Der Titel wurde diesem Werk
gegeben, nachdem es geschrieben
war. Meine gesamte Musik ist
abstrakt, aber indem ich suggestive
Titel gebe, lade ich den Hörer ein,
sich frei zu fühlen, sich etwas
vorzustellen, auf  seine eigenen
Erinnerungen, Assoziationen zuzu-
greifen. Icarus ist das, was mir in
den Sinn kam, als ich dieses Werk
damals hörte. Jedes Mal, wenn ich
das Stück höre, ist es anders.
Wichtig ist mir, dass sie dich, den
Zuhörer, auf  die individuellste und
direkteste Art und Weise anspricht,
dass diese Musik dich verstört,
dich bewegt, mit dir schwebt, bei
dir bleibt. 

Sie müssen nicht verstehen, wie
oder warum – lassen Sie sich
einfach von der Musik mitnehmen,
wohin sie Sie führt. Es ist erlaubt,
während des Zuhörens zu träumen
oder sich an die eigene Ver-
gangenheit zu erinnern. Es ist in
Ordnung, überhaupt keine Bilder
zu haben, sondern einfach den
Ton zu erleben. Diese Programm-
hinweise sind eine Tür zu Ihrer
Fantasie. Die Musik ist Ihr Leit-
faden. Aber es liegt an Ihnen, den
Schritt zu tun und die Schwelle zu
überschreiten.“

Lera Auerbach © Raniero Tazzi



Erst in einem vergleichsweise
fortgeschrittenen Stadium seines
Schaffens widmete sich Dmitri
Schostakowitsch Kompositionen
mit einem solistischen Instrument.
Das 1933 entstandene Konzert für
Klavier, Trompete und
Streichorchester op. 35 einmal
ausgenommen, beginnt sein
eigentliches Interesse an dieser
Form erst mit dem Violinkonzert
op. 77 aus dem Jahre 1947 – zu
diesem Zeitpunkt lagen schon
neun seiner insgesamt 15
Sinfonien vor. Nach Schosta-
kowitschs eigener Auskunft gab vor
allem die Begegnung mit dem
Symphonischen Konzert op. 125
für Violoncello und Orchester von
Sergej Prokofjew einen wesent-
lichen Anstoß für die Entstehung
seines ersten eigenen Cello-
konzerts op. 107, das im Sommer
1959 niedergeschrieben wurde:

„Mein nächstes größeres Werk
wird ein Cellokonzert sein. Der
erste Satz, ein Allegretto im Stil
eines lustigen Marsches, ist schon
fertig. Es werden vermutlich
insgesamt drei Sätze. Ich würde
mich schwer tun, etwas Konkretes
über den Inhalt zu sagen: Solche

Fragen bereiten mir, obwohl sie
scheinbar natürlich und einfach
sind, immer Probleme… Ich kann
nur sagen, dass mir der Gedanke
zu diesem Konzert vor recht langer
Zeit gekommen ist. Der
ursprüngliche Anstoß kam beim
Hören von Sergej Prokofjews
Sinfoniekonzert für Cello und
Orchester, das ich sehr interessant
fand und das bei mir das Verlangen
aufkommen ließ, mich an dieser
Gattung zu versuchen.“ 

Darüber hinaus wird auch die
künstlerische Zusammenarbeit mit
den jeweiligen Widmungsträgern
einen nicht unbedeutenden Einfluss
gehabt haben. So sind die beiden
Violinkonzerte David Oistrach
gewidmet, die Cellokonzerte hin-
gegen Mstislaw Rostropowitsch,
der bei Schostakowitsch Kompo-
sition und Instrumentation studierte
hatte. Er übernahm auch den
Solopart bei der Uraufführung am
4. Oktober 1959 in Leningrad;
schon zuvor hatten Rostropowitsch
und Schostakowitsch die Sonate für
Violoncello und Klavier op. 40
(1934) mehrfach im Konzert
gespielt.

Dmitri Schostakowitsch



Die Satzbezeichnungen des
Werkes täuschen im ersten Moment
darüber hinweg, dass auch diese
Komposition formal dem tradi-
tionellen dreisätzigen Modell
verpflichtet ist. Anders als sonst
erscheint an dritter Position die von
Schostakowitsch als selbständige
Reflexion über das thematische
Material auskomponierte Cadenza
– ein Abschnitt, den im Konzert des
19. Jahrhunderts normalerweise
der Solist vor dem letzten
Orchestertutti improvisierte. 

Der knappe und von nervöser
Unruhe durchzogene Kopfsatz des
Konzerts ist zwar mit zwei
unterschiedlichen Themen tradi-
tionell gestaltet, gleicht dem
Ausdruck nach jedoch einem
skurrilen Marsch. Nicht nur die
rhythmisch schneidende Motivik
des Hauptthemas (die Schosta-
kowitsch im Scherzo seines
Streichquartetts Nr. 8 op. 110 zitiert)
und der fiebrig kreisende Seiten-
gedanke, sondern auch die
Instrumentation (insbesondere der
Holzbläser!) verleihen dem Satz
einen bisweilen bizarr er-
scheinenden Charakter. 

In der Reprise setzt Schosta-
kowitsch zudem das Horn als
weiteres Soloinstrument ein. Das
folgende Moderato wirkt wegen
seines ruhig und kantabel
fortschreitenden Streichersatzes
(im Rhythmus einer Sarabande)
nur auf  den ersten Blick verträumt;
vielmehr handelt es sich um eine
von stiller Trauer getragene
Innenschau, die auch die
zwischengeschaltete Volksweise
nicht löst. 

Anspielungen auf  das Hauptthema
des ersten Satzes sowie der
wiederholte exponierte Einsatz des
Horns weisen den Weg – am Ende
steht ein in fahlen Farben
gehaltener Dialog zwischen dem
Violoncello und der Celesta. Das
der Kadenz nachgestellte Finale
(Allegro con moto) nimmt den
Tonfall und die Motivik des ersten
Satzes auf, so dass sich die
Komposition nicht nur der Thematik
nach zyklisch rundet, sondern sich
auch einer heiteren Lösung
verweigert.



Nach den ersten beiden Sinfonien
aus den Jahren 1897 und 1906/07
vergingen fast zwei Jahrzehnte, bis
sich Sergej Rachmaninow nach
dem durchschlagenden Erfolg
seiner Rhapsodie über ein Thema
von Paganini op. 43 nochmals an
eine großformatige Orchester-
partitur machte. Die Arbeiten daran
wurden während zweier Kur-
aufenthalte in Baden-Baden
aufgenommen – Rücken- und Arm-
probleme, ein durch Stress
ausgelöster Konzentrationsmangel
und der hohe Zigarettenkonsum
hatten für physische wie
psychische Belastungen gesorgt.

Wie so häufig bei Komponisten, die
auch als Musiker oder Dirigenten
tätig waren (etwa Gustav Mahler
und Max Reger), wurde auch
Rachmaninows schöpferischer
Freiraum durch das Musikleben be-
stimmt. So schrieb er am 26.
September 1935 dem befreundeten
Pianisten Wladimir Wilschau: „Ich
habe die Arbeit an dem Werk noch
nicht beenden können. Erst zwei
Drittel davon sind derzeit fertig. Ich
muss es jetzt liegenlassen und
mich an den Flügel setzen, denn
mit dem Üben war ich in letzter Zeit
nicht sonderlich fleißig… Da die
Konzertsaison bis zum 2. April
dauert, werde ich wohl nicht vor 

dem nächsten Sommer die Sinfonie
beenden können.“ 

Den Abschluss des Werks ver-
meldete Rachmaninow dann am 30.
Juni 1936 seiner Schwägerin
Sophia Satina in einem Brief:
„Gestern Morgen habe ich mein
Werk beendet, und du erfährst als
Erste davon. Es ist eine Sinfonie.
Die Premiere ist Stokowski
versprochen. Wahrscheinlich im
November. Mit jedem Gedanken
danke ich Gott, dass ich es
geschafft habe.“ 

Die Uraufführung fand am 6.
November 1936 durch das
Philadelphia Orchestra unter der
Leitung von Leopold Stokowski
statt, allerdings fielen die Reak-
tionen auf  das Werk auch in den
darauf  folgenden Aufführungen
eher verhalten aus, wie Rach-
maninow am 7. Juni 1937 Wilschau
berichtete: „Ich schreibe dir noch
einige Zeilen betreffend meiner
neuen Sinfonie. Man spielte sie in
New York, Philadelphia, Chicago
usw., wobei ich bei den ersten
beiden Aufführungen persönlich
anwesend war. Die Interpretation
war mustergültig […]. Publikum und
Kritik nahmen das Werk
ausgesprochen ungnädig auf. 

Sergej Rachmaninow



Immer schmerzhafter wird mir der
Gedanke zur Gewissheit: Von mir,
d. h. von Rachmaninow, wird es
keine weitere Sinfonie mehr geben.
Persönlich bin ich fest überzeugt,
dass dieses Werk gut ist. Aber
manchmal können auch
Komponisten irren! Wie dem auch
sei, an meiner Überzeugung halte
ich bis jetzt fest!“

Die Vorbehalte müssen allerdings
auch im historischen Kontext
betrachtet werden. Denn die in der
Sinfonie angeschlagene hochro-
mantische Tonsprache, das
Schwelgen in weiten Melodie-
bögen, aber auch das süffige,
dunkle Timbre erschienen (ver-
gleichbar dem Spätwerk von
Richard Strauss) wie die
Reminiszenz aus einer ver-
gangenen Zeit, die durch den
Ersten Weltkrieg und die Russische
Revolution längst abgeschnitten
worden war. Zudem hatte sich in
den 1920er Jahren eine
musikalische Sprachenvielfalt
entwickelt, hinter die man nur
schwerlich zurückfallen konnte.

Heute indes wird man
Rachmaninows Sinfonie trotz
manch auffahrender Geste
vielleicht eher als Ausdruck einer
sich anbahnenden Melancholie und
des beginnenden Abschieds  

wahrnehmen – Rachmaninow ver-
ließ Europa endgültig Ende August
1939. 

Musikalisch sind alle drei Sätze
durch ein gemeinsames Motto
verbunden, das gleich zu Beginn
von den Klarinetten, Hörnern und
Violoncelli vorgetragen wird. Es
erscheint in allen drei Sätzen immer
wieder in anderer Gestalt, aus ihm
werden auch alle weiteren Themen
abgeleitet. Das üblicherweise an
dritter Stelle stehende Scherzo ist
als Mittelteil in den langsamen Satz
integriert.

Michael Kube



Vorschau 

DO 05.02.26 · 19:30
BASF Feierabendhaus
 
Beatrice Rana, Klavier

Claude Debussy: Etüden (Heft II)
Peter Tschaikowski: Der Nussknacker
Sergej Prokofjew: Klaviersonate Nr. 6 A-Dur op. 82 &
Romeo und Julia op. 75 (Auszüge)

 
 

FR 27.03.26 · 20:00
BASF Gesellschaftshaus

Nini Nutsubidze, Gesang
Giorgi Gigashvili, Klavier

“Georgian on my mind”



Giorgi GIgashvili © Jo Bogaerts

Beatrice Rana © Simon Fowler
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