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Kaleidoskop
MI 29.10.2025

BASF Feierabendhaus

Lisa Batiashvili, Violine
Gautier Capuçon, Violoncello
Jean-Yves Thibaudet, Klavier

18:30 Konzerteinführung
Kammermusiksaal

19:30 Konzertbeginn
Festsaal



Programm

Dmitri Schostakowitsch
(1906 – 1975)

Klaviertrio Nr. 1 c-Moll op. 8 
Andante – Allegro – Moderato – Allegro

Claude Debussy
(1862 – 1918)

Klaviertrio G-Dur 
Andantino con moto allegro – Allegro appassionato – Tempo primo
Scherzo. Intermezzo. Moderato con allegro
Andante espressivo
Finale. Appassionato

Dauer 1. Teil: ca. 40 Min. 

Pause

Antonín Dvořák
(1841 – 1904)

Klaviertrio Nr. 3 f-Moll op. 65
Allegro ma non troppo
Allegretto grazioso
Poco Adagio
Finale. Allegro con brio

Dauer 2. Teil: ca. 45 Min. 



Schleswig-Holstein Musik Festival
Leonard Bernstein Award und der
Beethoven Ring Bonn verliehen.

Die Geigerin wurde 2015 von
Musical America zur
Instrumentalistin des Jahres
ernannt, als Gramophone’s Künstler
des Jahres 2017 nominiert und
erhielt 2018 die Ehrendoktorwürde
der Sibelius-Akademie der
University of  Arts in Helsinki. 
Von 2019 bis 2022 war sie
Künstlerische Leiterin der Audi
Sommerkonzerte Ingolstadt. 2025
wurde sie mit dem Kaiser-Otto-
Preis der Stadt Magdeburg für ihren
Einsatz gegen Krieg und
Antisemitismus und für die
Förderung des europäischen
Gedankens geehrt, sowie dem „Pro
Meritis Scientiae et Litterarum“ des
Bayerischen Staatsministeriums. 

2021 erfüllte sie sich ihren
Lebenstraum mit der Gründung der
Lisa Batiashvili Foundation, in der
sie sich für die Unterstützung
junger, hochtalentierter georgischer
Musiker engagiert. Lisa Batiashvili
lebt in Berlin und spielt eine Joseph
Guarneri „del Gesu“ Violine aus
dem Jahre 1739, eine großzügige
Leihgabe eines privaten Sammlers
in Deutschland.

Lisa Batiashvili
Nach Auftritten zum Saisonauftakt
2025/26 mit den Münchner
Philharmonikern unter Lahav Shani
und mit Yannick Nézet-Séguin in
Montreal und Philadelphia, startet
Lisa Batiashvili das Jahr 2026 mit
einer Tournee mit dem Oslo
Philharmonic Orchestra unter Klaus
Mäkelä. Darüber hinaus freut sie
sich auf  Projekte mit der
Filarmonica della Scala, der
Kammerakademie Potsdam, dem
City of  Birmingham Symphony
Orchestra, dem BBC Symphhony
Orchestra, der Swedish Radio
Symphony, dem Philharmonia
Orchestra, dem Los Angeles
Philharmonic Orchestra und auf  ihr
Herzensprojekt „City Lights“ mit
dem Luzerner Sinfonieorchester.
Das gleichnamige Album ist eine
musikalische Reise durch die Welt,
ausgehend von den elf  Städten, die
in Batiashvilis Leben besondere  
Bedeutung haben, mit Musik von
Bach bis Morricone, von Dvořák bis
Charlie Chaplin. Kammermusi-
kalisch ist sie neben der Tournee
im Klaviertrio auch im Duo mit
Giorgi Gigashvili zu erleben. 

Lisa Batiashvili wurden der MIDEM
Classical Award, der Choc de
l’année, der Accademia Musicale
Chigiana International Prize, der 



Gautier Capuçon
Gautier Capuçon ist ein Botschafter
des Violoncello. Er tritt mit den
weltbesten Dirigenten und
Instrumentalisten auf  und
engagiert sich darüber hinaus für
die Förderung junger Musiker. 2022
gründete er seine Stiftung
„Fondation Gautier Capuçon“, um
talentierte Musiker am Anfang ihrer
Karriere zu unterstützen. 2020
brachte Capuçon mit seiner
musikalischen Odyssee „Un été en
France“ Musik direkt in das Leben
von Familien in ganz Frankreich.
Capuçon ist zudem auch ein
leidenschaftlicher Botschafter des
Vereins „Orchestre à l'École“, der
mehr als 42.000 Schulkindern in
ganz Frankreich klassische Musik
nahe bringt. 

Weltweite Anerkennung erhält der
vielfache Preisträger für seine
musikalische Ausdrucksfähigkeit
und große Virtuosität und die tiefe
Klangfülle seines Instruments
„L’Ambassadeur“ von Matteo
Goffriler aus dem Jahre 1701. Er
tritt mit weltweit führenden
Orchestern auf, arbeitet mit
Dirigenten wie Semyon Bychkov,
Gustavo Dudamel, Charles Dutoit,
Christoph Eschenbach, Andrès
Orozco-Estrada, Pablo Heras-
Casado, Paavo Jarvi, Klaus

Mäkelä, Andris Nelsons und
Christian Thielemann. Er arbeitete
mit  zeitgenössischen Komponisten
wie Lera Auerbach, Karol Beffa,
Nicola Campogrande, Richard
Dubugnon, Henry Dutilleux, Danny
Elfman, Thierry Escaich, Bruno
Mantovani, Krzysztof  Penderecki,
Wolfgang Rihm oder Jörg
Widmann. Weitere regelmäßige
Kammermusikpartner sind Nikolai
Lugansky, Gabriela Montero,
Martha Argerich, Daniel Barenboim,
Renaud Capuçon, Leonidas
Kavakos, Andreas Ottensamer, Yuja
Wang oder die Labèque-
Schwestern. 

Capuçon spielt regelmäßig bei
Festivals in aller Welt, darunter
Edinburgh, Salzburg, Grafenegg
und Verbier. 2022/23 ging
Capuçons Cello-Ensemble
Capucelli, das er mit seinen
ehemaligen Schülern gegründet
hat, erstmals auf  Tournee und trat
an renommierten Orten in ganz
Europa auf. Geboren in Chambéry,
begann Capuçon im Alter von fünf
Jahren mit dem Cellospiel. Er
studierte am Conservatoire
National Supérieur in Paris bei
Philippe Muller und Annie Cochet-
Zakine und später bei Heinrich
Schiff  in Wien. 



Jean-Yves Thibaudet
Jean-Yves Thibaudet konzertierte
als Solist mit den renommiertesten
Orchestern weltweit, darunter
Colorado Symphony, Dallas
Symphony, Los Angeles
Philharmonic, Boston Symphony
Orchestra, Münchner Philhar-
moniker, NDR Elbphilharmonie,
Orchestre Philharmonique de Radio
France, Royal Concertgebouw
Orchestra, Royal Stockholm
Philharmonic, Tonhalle-Orchester
Zürich, KBS Symphony Orchestra
oder Shanghai Symphony
Orchestra. 

Mit der Wiederaufnahme seines
Programms mit Michael Feinstein,
„Two Pianos: Who Could Ask for
Anything More?“ kehrte er in der
vergangenen Saison nach Rom und
San Francisco zurück. Er war als
Kammermusiker auf  Tournee mit
Itzhak Perlman and Friends durch
Kalifornien und auf  einer
Asientournee mit seinem lang-
jährigen musikalischen Wegge-
fährten Gautier Capuçon. Er legte
außerdem einen mehrjährigen
Fokus auf  Claude Debussys
Préludes“ und führte beide Bände
in ihrer Gesamtheit bei Konzerten
auf. In der letzten Saison erschien
eine Neuauflage seiner
bahnbrechenden Aufnahme der

„Préludes“ aus dem Jahr 1996 auf
Vinyl in limitierter Auflage mit einem
Design von Vivienne Westwood. 

Thibaudet war Solist in Aaron
Zigmans Filmmusik für „Wakefield“,
in Dario Marianellis preisgekrönten
Filmmusiken für die Filme „Abbitte“
und „Stolz und Vorurteil“ sowie in
Alexandre Desplats Soundtracks für
„Extrem laut und unglaublich nah“
und Wes Andersons „The French
Dispatch“. 

Thibaudet wurde in Lyon geboren,
begann mit fünf  Jahren mit dem
Klavierunterricht und trat mit sieben
erstmals öffentlich auf. Mit zwölf  trat
er in das Pariser Konservatorium
ein um bei Aldo Ciccolini und
Lucette Descaves, einer  Mitarbei-
terin von Ravel, zu studieren. Mit
fünfzehn gewann er den Premier
Prix du Conservatoire und drei
Jahre später die Young Concert
Artists Auditions in New York. Zu
seinen zahlreichen Auszeichnungen
gehört der „Victoire d’Honneur“, ein
Preis für sein Lebenswerk und die
höchste Ehrung der französischen
Victoires de la Musique. 2010 ehrte
die Hollywood Bowl Thibaudet für
seine musikalischen Leistungen,
indem sie ihn in die Hall of  Fame
aufnahm. 



Dmitri Schostakowitsch
Als Dmitri Schostakowitsch 17-
jährig während seines Studiums am
St. Petersburger Konservatorium
sein erstes Streichtrio komponierte,
lastete auf  seinen Schultern noch
nichts von den Erwartungen,
Restriktionen und Geheim-
botschaften, die später in seine
Werke hineingelesen werden
sollten. Der 1906 geborene Sohn
einer Pianistin hatte – hochbegabt
– sein Klavier- und
Kompositionsstudium bereits vier
Jahre zuvor aufgenommen. 

Der frühe Tod des Vaters im Jahr
1922 brachte die Familie jedoch in
wirtschaftliche Not. Dmitri erkrankte
bald darauf  selbst an Tuberkulose,
musste sich einer Operation
unterziehen und reiste zur
Genesung auf  die Krim. Dort lernte
er die gleichaltrige Tatjana
Ivanovna Glivenko kennen, der er
diese frühe Kammermusik-
komposition widmete – ein Werk,
das man als Vorstudie zur bald
darauf  entstandenen Sinfonie Nr. 1
op. 10 verstehen darf. Der Alltag
des Jugendlichen war in dieser Zeit
geprägt von der prekären
finanziellen Lage der Familie, wie er
sich später mit trockenem Humor
erinnert:  „Nach meiner Rückkehr
von der Krim mussten wir mit

unseren Schulden fertigwerden.
Ende 1923 musste ich deshalb
Arbeit in einem Kino annehmen.
Doch um die zu bekommen, musste
ich eine Qualifikationsprüfung als
Klavierillustrator bei der
Gewerkschaft RABIS (Russischer
Arbeiterverband der Kunst)
ablegen. Diese Prüfung ähnelte
sehr meinem ersten Besuch bei
Bruni. Zuerst sollte ich einen
‚Blauen Walzer‘ spielen und danach
etwas Östliches. Bei Bruni hatte ich
damals nichts Östliches zustande
gebracht, doch 1923 kannte ich
bereits Rimski-Korsakows
„Scheherazade“ und César Cuis
„Orientale“ – und so bestand ich
diesmal. Man teilte mich dem Kino
‚Goldenes Band‘ (Zolotoi Pojas) zu. 

Während meiner ersten
Vorstellungen begleitete ich alles,
was auf  der Leinwand erschien, mit
der Ouvertüre 1812 von
Tschaikowski. Das machte auf  das
Publikum einen überwältigenden
Eindruck, und ich war bald beliebt.
(…) Da das ‚Goldene Band‘ mir im
Laufe meiner zweimonatigen
Tätigkeit nur einmal Gehalt zahlte,
musste ich dort weggehen, das
ausstehende Gehalt bei Gericht
einklagen und mir einen anderen
Lebensunterhalt suchen.“
 



Dieser ironisch gefärbte Rückblick
spielt auf  Schostakowitschs
Aufnahmeprüfung im Jahr 1919 an,
als sein Prüfer Leonid
Leonidowitsch Bruni ihn mit der
absurden Aufgabe überraschte,
„etwas Östliches“ zu improvisieren
– ein Erlebnis, das der spätere
Komponist offenkundig nicht
vergaß. Das 1923 in Petrograd
entstandene Klaviertrio op. 8 steht
formal zwischen romantischem
Tonfall und moderner Expressivität.
Es besteht aus einem einzigen,
großangelegten Satz in freier,
rhapsodischer Form – vier
Abschnitte reihen sich wie lose
Gedanken aneinander. Flüchtige,
unzusammenhängende musikali-
sche Gesten, abrupt wechselnde
Charaktere und überbordende
Energie bestimmen das Werk.

Stilistisch zeigt sich der Einfluss
spätromantischer Vorbilder, nament-
lich Tschaikowski und Brahms,
insbesondere dessen drittes
Klaviertrio, zugleich aber auch ein
Gespür für dramatische Kontraste,
das bereits auf  den reifen
Schostakowitsch  verweist. Zartes,
Tänzerisches und Wildes stehen
unverbunden nebeneinander, als
erzähle der junge Komponist in
wechselnden Bildern und 

Stimmungen ein unergründliches
Märchen. Der eröffnende
Cellogesang – ein klagendes, fast
melancholisches Motiv – zieht sich
leitmotivisch durch das Werk. Ihm
gegenüber stehen motorische
Passagen von fiebriger Rhythmik
und eine martialische Verdichtung
in der Durchführung, ehe eine
aufleuchtende Reprise und eine
steile Schlusssteigerung die
kammermusikalisch kleine
Besetzung zu sinfonischer Wucht
führen.

Am 20. März 1925 wurde das rund
dreizehn Minuten dauernde Werk
erstmals öffentlich im Kleinen Saal
des Moskauer Konservatoriums
gespielt – mit Lev Oborin am
Klavier, Nicolai Fjodorow an der
Violine und Alexander Jegorow am
Violoncello. Oborin, später erster
Preisträger des Chopin-
Wettbewerbs und Duo-Partner
David Oistrachs, verlieh dem Werk
jugendliche Brillanz. Für
Schostakowitsch selbst bedeutete
diese Zeit den Durchbruch. Zwei
Jahre später brachte ihm die 1.
Sinfonie op. 10 weltweite
Anerkennung – und sie greift ein
Thema des Klaviertrios, leicht
verändert, wieder auf.



Mit seinen vierzehn Sinfonien
wurde Schostakowitsch, der
verhältnismäßig wenig Kammer-
musikwerke schrieb – zum letzten
Komponisten des 20. Jahrhunderts,
der die große sinfonische Tradition
von Beethoven und Mahler
fortführte. Er sprach gern von der
gesellschaftlichen Aufgabe der
Musik, in der „Menschenliebe und
einfache Menschlichkeit“
gegenwärtig sein sollten –
Qualitäten, die er in der Avantgarde
seiner Zeitgenossen vermisste.
Hindemith beispielsweise war ihm
zu spröde, Debussy gar „ein
Bonbon im Mund – und sonst
nichts“. 

Dieser Claude Debussy
komponierte sein Klaviertrio G-Dur
in einem ähnlich jugendlichen Alter
wie Schostakowitsch. Der
amerikanische Musikkritiker Harold
Schonberg urteilte später spitz: „Es
ist süß, sentimental und zuckersüß;
es grenzt an Salonkunst.“ Dieser
Eindruck stellt sich allerdings nur
dann ein, wenn man vom reifen,
einflussreichen Meister auf  den
Jugendlichen zurückblickt und nach
Parallelen sucht, anstatt die
Komposition für sich sprechen zu
lassen. 1879 hatte Tschaikowskis
russische Gönnerin Nadeschda von 

Meck den achtzehnjährigen
Studenten Debussy nach Fiesole
bei Florenz eingeladen, als
musikalischen Reisebegleiter und
Klavierlehrer ihrer Kinder. 

„Vorgestern ist aus Paris ein junger
Pianist eingetroffen“, schreibt sie in
einem Brief. „Ich habe ihn
verpflichtet, um den Kindern
Unterricht zu geben, Julias Gesang
zu begleiten und mit mir im
Sommer vierhändig zu spielen.
Dieser junge Mann spielt gut, seine
Technik ist glänzend, aber sein
Spiel verrät überhaupt keine
Persönlichkeit. Er hat noch nicht
genug erlebt. Er sagt, er sei
zwanzig Jahre alt, aber er wirkt wie
sechzehn.“ Debussy schrieb das 

Claude Debussy

Claude Debussy



Wesentlich gewichtiger als
Debussys Gattungsbeitrag ist
Antonín Dvořáks ergreifendes
Klaviertrio Nr. 3 in f-Moll, 1883
komponiert und nicht nur ein
Höhepunkt seines Schaffens,
sondern auch eines der
herausragenden Werke für diese
Besetzung. 

Die Fülle der musikalischen Ideen,
ihre einfallsreiche Entwicklung,
formale Integrität und klangliche
Opulenz überführen die intime
Kammer-musik in nahezu
sinfonische Dimensionen. Hier zeigt
sich Dvořák nicht in gewohnt
heiterer, sondern in nachdenklicher,
bisweilen düsterer Stimmung. Der
harmonielose, im unisono geführte
Beginn des ersten Satzes führt
unmittelbar in das dramatische
Grundklima des Werkes ein und
erinnert zugleich an Brahms’
Klavierquintett op. 34, das Dvořák
sehr verehrte. Er komponiert mit
großer Geste, kontrapunktisch
durchgearbeitet, lässt Violine und
Violoncello in einen intensiven
Dialog treten, in dem
Unausgesprochenes, Zweifel und
Fragen spürbar werden, während
hellere Momente rasch verfliegen.

Antonín Dvořák
Klaviertrio vermutlich auf   
Nadeschda von Mecks Anregung
hin – ein vollwertiges Werk in vier
Sätzen, stilistisch leicht, galant und
von kammermusikalischer Eleganz. 

Das Manuskript blieb unver-
öffentlicht und galt lange als
verschollen, bis es um 1979 bei
einer Auktion wieder auftauchte.
Der Ton des Trios ist eher charmant
als dramatisch, eher duftig als
geerdet. Schon hier zeigt sich an
manchen Stellen Debussys
unverwechselbares Idiom, das
später die Musiksprache des 20.
Jahrhunderts prägen sollte: seine
lichtdurchfluteten, sinnlichen
Klavierklänge, die Olivier Messiaen
einmal als „Akkordtrauben“
bezeichnete. Der erste Satz ist
ausdrucksvoll, ohne allzu
gewichtige Themen vorzutragen.
Das Scherzo schlägt einen
verspielten, leicht exotischen Ton
an, der langsame Satz ist zart,
wunderbar kantabel und von leiser
Melancholie. Das Finale schließlich
entfaltet eine helle, farbige Abfolge
melodischer Tableaus, die an
Schumann, Chopin und Dvořák
erinnern.



Todes seiner Mutter im Vorjahr
gedeutet wurde. In einer kunstvollen
Verbindung von Rondo- und
Sonatenhauptsatzform knüpft das
Finale atmosphärisch an den ersten
Satz an. Doch das Ende hält
Überraschungen bereit: Die
Wiederaufnahme des Eröffnungs-
themas und die Umdeutung des
schroffen Rondo-Refrains in eine
sanftere, fast versöhnliche Variante,
die an den langsamen Satz
erinnert. Schließlich wird das  
Thema in eine schwungvolle Geste
überführt – und in strahlendem F-
Dur löst sich der düstere Bann des
Werkes. In allen drei Klaviertrios
des heutigen Programms wird die
Kammermusik zum Experimentier-
feld: Schostakowitsch tastet sich
aus der existenziellen Enge seiner
Zeit, Debussy entdeckt Klang als
Farbe, und Dvořák lotet die
Grenzen der Form aus, verwandelt
die kammer-musikalische Intimität
in dramatische Spannkraft, ohne
ihren inneren Zusammenhalt
aufzugeben. So entfalten die drei
Werke die ganze Spannbreite
kammermusikalischer Möglich-
keiten – von Schostakowitschs
expressiver Rhapsodik über
Debussys duftige Transparenz bis
zu Dvořáks sinfonischer Weite.

Heike Fricke

Im unruhigen, pulsierenden
Allegretto grazioso ist endlich etwas
Böhmisches zu vernehmen:
kurzzeitig leuchten in Dur getauchte
warme Farben auf, ein
kontrastreiches Spiel mit Licht und
Schatten belebt den Satz. Den
dritten Satz, Poco adagio, darf  das
Violoncello singend eröffnen, bevor
die Violine eine weit
ausschwingende, wehmütige
Melodie entfaltet – ein Blick zurück
auf  Volkstümliches, Kindliches,
Nostalgisches. Die Abschieds-
stimmung dieses Satzes ist so
berührend, dass sie oft als Dvořáks
kompositorische Verarbeitung des 

Antonín Dvořák





Vorschau
 
FR 14.11.25 · 19:30
BASF Feierabendhaus

Christiane Karg, Sopran
Dominique Horwitz, Sprecher
Ulrike Payer, Klavier 
Aris Quartett
 
„Ravel_150 – zwischen 
Märchen, Traum und Wirklichkeit“

MI 03.12.25 · 19.30
BASF Feierabendhaus

Kammerakademie Potsdam
François Leleux, Oboe & Leitung 
Lisa Batiashvili, Violine 

Joseph Haydn: Sinfonie C-Dur Hob I:82 „Der Bär“
Wolfgang Amadeus Mozart: Violinkonzert Nr. 4 D-Dur KV 218
Joseph Haydn: Oboenkonzert C-Dur Hob VIIg:C1 
Tsotne Zedginidze: Sinfonie Nr. 1 



Christiane Karg © Gisela Schenker
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