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Mitspielen?
Du beherrschst dein Instrument, möchtest viele nette Menschen 
kennenlernen und mit ihnen Musik machen? 
Dann kontaktiere bitte Kathrin: kathrin@sibeliusorchester.de
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Weitere Informationen findest du auf unserer Website
www.sibeliusorchester.de oder auf Facebook.
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nach dem Ersten Weltkrieg sollten die Auff ührungskosten reduziert werden. 
Dem orchestralen Farbenreichtum und der suggestiven Klangwirkung von 
Strawinskys Musik tut diese Verdichtung jedoch keinerlei Abbruch.

Nino Rota – Der Erfolg bestätigte sein Vermächtnis  
Obwohl Nino Rota während seiner äußerst produktiven Schaff ensphase 
ebenso für den Konzertsaal wie auch für die Opernbühne komponierte, 
wird er vor allem mit seinen Beiträgen zum Kino in Erinnerung bleiben. 
Dies ist der bleibende Fluch – sofern die Komponisten selbst (oder wir) ihn 
als einen solchen betracht(et)en – einiger weniger europäischer Künstler 
der Mitte des 20. Jahrhunderts, darunter Miklós Rózsa, Erich Wolfgang 
Korngold, auch Igor Strawinsky und eben Nino Rota. Er hinterließ ein beein-
druckendes Werk von rund 145 Filmmusiken, darunter Kompositionen zu 
weltbekannten Produktionen wie Der Pate und Krieg und Frieden. Im Laufe 
seiner Karriere arbeitete er mit bedeutenden Regisseuren wie Francis Ford 
Coppola, Luchino Visconti und Franco Zeffi  relli zusammen und prägte 
dabei eindrücklich die musikalische Seite des europäischen Kinos.

Der wertvollste Mitarbeiter, den ich je hatte  
Besonders wichtig war jedoch seine jahrzehntelange künstlerische 
Verbindung mit Federico Fellini: Zwischen 1952 und 1978 vertonte Rota 
nahezu alle Filme des italienischen Meisterregisseurs. Rota beschrieb die 
Zusammenarbeit einmal mit liebevoller Ironie: „Federico kommt zu mir ans 
Klavier und sagt, als ob es das Einfachste der Welt wäre: ‚Nino, ich brauche 
ein Motivchen, eine kleine Melodie, die schlagerhaft klingt, sie sollte aber 
ein wenig Bach drin haben, traditionell, aber neu. Hast Du verstanden?‘“
Was schwerlich umzusetzen scheint, ist in Wirklichkeit der Ausdruck einer 
außergewöhnlich kreativen Symbiose. Rota hatte bereits mehrere heraus-
ragende Filmmusiken geschrieben, als er 1952 seine Zusammenarbeit 
mit dem legendären Regisseur Federico Fellini begann. Ihre Partnerschaft 
sollte jahrzehntelang andauern, auch wenn die beiden unterschiedliche 
Auff assungen davon hatten, welche Rolle der Musik im Kino zukäme; so 
näherten sie sich dem Thema oft von entgegengesetzten Polen eines visu-
ellen oder eben akustischen Perspektivkontinuums her an. Dennoch waren 
sie ein eingespieltes und durch wechselseitige Wertschätzung verbundenes 
Team: Fellini bezeichnete Rota als einen der wertvollsten Mitarbeiter, den 
er jemals hatte, der die außergewöhnliche Gabe besitze, allein aus den 
Schilderungen der Szenen die passende musikalische Atmosphäre zu 
entwickeln – oft, ohne zuvor auch nur eine einzige Filmsequenz gesehen 
zu haben. Für Fellini war Rota ein sensibler Künstler mit einer ganz eigenen 
inneren Vorstellungswelt, die von Fantasie und Intuition geprägt war.

Die kreative Symbiose – das perfekte Ergebnis

Wie eng die künstlerische Verbindung zwischen Fellini und Rota war, 
beweist der Film La Strada (dt. Das Lied der Straße) von 1954, in dem die 
Musik nicht einfach klangliche Illustration, sondern tragendes Element der 
Handlung ist. Er erzählt die bewegende Geschichte der jungen Frau Gelso-

In Kaiserslautern geboren, 
studierte Trần Đình Lam Diri-
gieren bei Mark Stringer und 
Uros Lajovic an der Universität 
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zum Budapest Festival Orchestra und zum Konzerthausorchester Berlin 
sowie als Assistent von Reinhard Goebel zur Bayerischen Kammerphil-
harmonie. 2014 bis 2021 war er als Chordirektor und Kapellmeister am 
Theater Kiel engagiert, wo er ebenfalls den Philharmonischen Chor Kiel 
leitete. Dort konnte er sich ein breites Repertoire erarbeiten und diri-
gierte neben Familienkonzerten auch Vorstellungen von Werken wie Il 
viaggio a Reims, Sweeney Todd, My Fair Lady und Schwanensee. Im 
Herbst 2016 folgte er einer Einladung ans Festspielhaus Baden-Baden 
und leitete dort die Kinderadaption von L’Italiana in Algeri. 2019 debü-
tierte er beim Vietnam National Symphony Orchestra in Hanoi und eröff -
nete im Rahmen eines feierlichen Festaktes mit dem Rundfunkchor Ber-
lin das Futurium.

Trần Đình Lam war Fellow Conductor am National Arts Center in Kanada, 
Stipendiat der Richard Wagner Stiftung Bayreuth, Preisträger des 
Schleswig-Holstein Musik Festivals und wurde beim Operettenwettbe-
werb für Junge Dirigenten in Leipzig mit dem Publikumspreis ausgezeich-
net. Er lebt und arbeitet in Berlin und in der Prignitz, wo er sich seit 2024 
mit „Prignitzbrot“ als Bäcker selbständig gemacht hat.

Das Berliner Sibelius Orchester dirigierte er im Winterprojekt 2023/24 
zum ersten Mal und hat seit September 2025 längerfristig dessen Lei-
tung übernommen.

Sonntag, 17. Januar 2027, 20 Uhr
Philharmonie Berlin
Claude Debussy: Prélude à l’après-midi d’un faune ·
Richard Wagner: Aus „Tristan und Isolde“ Vorspiel und 
Liebestod · César Franck: Sinfonie d-Moll
Dirigent: Juan Pechuan Ramirez

Konzertausblick

mina (gespielt von Fellinis Ehefrau Giulietta Masina), die an den reisenden 
Artisten und Kraftprotz Zampanò (Anthony Quinn) verkauft wird und, wäh-
rend sie in einer Art Road Movie durch ein trostloses Italien streifen, um 
mit Auftritten auf Marktplätzen ihr Geld zu verdienen, dessen gefühllose 
Brutalität ertragen muss. Gelsomina wagt es nicht, sich von Zampanò zu 
trennen, versucht aber dennoch, ihren unbekümmerten Geist zu bewahren. 
Als ein Seiltänzer ihr eine Melodie auf einer Spielzeugtrompete beibringt, 
öff net sich ein utopischer Raum: Die Melodie wird zum Sehnsuchtsort, 
verweist auf ein besseres Leben, auf Liebe und Menschlichkeit. Zwar 
stirbt Gelsomina, doch ihre Musik, Mattos Melodie – die Rota übrigens aus 
Dvořáks Streicherserenade E-Dur op. 22 abgeleitet hat – lebt weiter und 
bringt sogar Zampanò zum Weinen. 
In der 1966 entstandenen Ballettsuite, in der Rota sämtliche Motive aus 
seiner Filmmusik zu La Strada verarbeitet hat, bündelt sich seine ganze 
poetische Imaginationskraft: Besonders in den dramatischen Ausbrü-
chen Zampanòs erinnert Rotas Tonsprache dabei mitunter auch an die 
rhythmische Energie Strawinskys, während die feinen, empfi ndsamen 
Klangfarben Gelsominas beinahe kammermusikalische Intimität entfalten.
Wie der Seiltänzer Matto balancierte auch Rota ein Leben lang auf dem 
schmalen Grat zwischen sogenannter ernster und Unterhaltungs-Musik – 
und erwies sich genau dabei als Meister von außergewöhnlicher Souveränität.

Die Musik wird selbst zur Akteurin

La Strada wurde zu einem internationalen Erfolg und gewann als erster Film 
überhaupt den Oscar in der Kategorie „Bester fremdsprachiger Film“. Zwar 
erhielt Nino Rota für seine Filmmusik keine eigene Nominierung, doch fand 
sie große Anerkennung.
1966 schuf Rota auf Grundlage des Films ein Ballett für das Teatro alla 
Scala di Milano. Die einaktige Bühnenfassung erwies sich ebenfalls als 
außerordentlich erfolgreich. Auch ohne Kenntnis der Handlung entstehen 
beim Hören unweigerlich innere Bilder: artistische Leichtigkeit, groteske 
Komik, poetische Fragilität und tiefe Tragik durchziehen diese Musik, alles 
verborgen hinter einer bunten Maskerade. 
Gerade darin zeigt sich Rotas besondere Meisterhaftigkeit. Scheinbar 
selbstverständlich verbindet er seine klassische Ausbildung mit einem 
feinen Gespür für populären Charme. Seine Musik bewegt sich mühelos 
zwischen Ironie und Ernst, zwischen Zirkuswelt und existenzieller Melan-
cholie. Die enorme Suggestionskraft seiner Klangsprache machte ihn für 
Fellini unersetzlich – suchte doch auch der Regisseur in seinen Filmen 
stets die Balance zwischen Realität und Traum, Komik und Tragik.
Fellini formulierte es einmal so: „Rota brauchte nicht einmal die Bilder 
meiner Filme zu sehen, um instinktiv genau die richtigen Melodien zu den 
Szenen zu fi nden, die ich ihm beschrieb. Ein Träumer, in dessen tiefe, 
innere Welt die Realität nie vordrang.“ Oder einfacher ausgedrückt:

Großes Kino für die Ohren!

Christoph Dunmann



Die Farbe(n) der Musik 	
Musik kann uns in die Lage versetzen, Bilder im Kopf entstehen zu lassen: 
Landschaften, Figuren und ganze Geschichten entfalten sich allein durch 
Klang vor dem inneren Auge. Das heutige Konzertprogramm widmet 
sich genau dieser erzählerischen Kraft der Orchestermusik. Drei Werke 
begegnen einander, die jeweils von ihrer unverwechselbaren klanglichen 
Farbigkeit leben: Hier eine nuancenreiche böhmische Naturwelt (Janáček), 
dort eine magische russische Märchenwelt (Strawinsky). Und über allem 
die groteske, gleichzeitig zarte und melancholische Klangwelt des Kinos 
(Rota). So unterschiedlich diese Werke auch sind, so verbindet sie doch ein 
gemeinsames Element: die Farbe der Musik. Und diese wird durch die spe-
zielle Form der Suite (eine schnelle Abfolge der wichtigsten musikalischen 
Gedanken und Geschehnisse eines Werkes) komprimiert zugänglich. Wie 
stark, hängt sicherlich von der jeweiligen Vorstellungskraft der Zuhörenden 
ab. Aber ohne eine geniale akustische Vorlage vermag es auch der oder die 
Kreativste nur schwerlich, einen adäquaten Kosmos im Kopf entstehen zu 
lassen. Die drei Komponisten dieses Abendprogramms waren diesbezüglich 
Meister ihres Fachs.

Werden und Vergehen – der Kreis des Lebens kennt 
kein Ende 	

Die Oper Das schlaue Füchslein des tschechischen Komponisten  
Leoš Janáček verbindet Tierfabel mit philosophischer Reflexion über Natur, 
Vergänglichkeit und Erneuerung. Zu seiner Oper inspiriert wurde Janáček 
durch eine humorvoll illustrierte Fortsetzungsgeschichte in einer Zeitung. 
Im Mittelpunkt steht die junge Füchsin Schlaukopf, die zunächst von einem 
Förster gefangen wird. Da sie sich nicht an das Leben bei den Menschen 
anpassen will und ferner auch durch den Hofhund sowie die Kinder des 
Försters bedrängt und misshandelt wird, wiegelt sie die Hühner des Förster-
hofes zur Revolution auf, nutzt dabei die Chance zur Flucht, vertreibt einen 
Dachs aus dessen Höhle, heiratet einen Fuchs, setzt mit ihm eine unüber-
schaubare Anzahl von Nachkommen in die Welt – und wird schließlich von 
einem Wilderer erschossen. Am Ende begegnet der Förster einem jungen 
Füchslein, das der toten Füchsin zum Verwechseln ähnlich sieht, und ihm 
wird gewahr, dass das Leben trotz Tod und Verlust immer weitergeht. 
Janáček formt aus diesem Material eine poetisch-musikalische Geschichte 
über den ewigen Kreislauf der Natur sowie über die Unterschiede und auch 
(verborgenen) Gemeinsamkeiten zwischen Mensch und Tier. 
Parallel zur Tierwelt entfaltet sich eine menschliche Handlungsebene um 
den Förster, den Dorflehrer, den Pfarrer und eine junge Frau, Terinka, in die 
alle drei Männer verliebt sind. Zwischen Terinka und der Füchsin scheint da-
bei eine geheimnisvolle Verbindung zu bestehen: die Füchsin als Metapher 
für Freiheit, Anziehung und Ungebundenheit? 
Als der Förster nach längerer Zeit wieder durch den Wald streift, begegnet 
er dem Wilderer Háraschta, der ihm verkündet, dass er Terinka heiraten 
wird. Als die Füchsin mit ihren Kindern in dessen Nähe herumstreicht, 
erschießt Háraschta die Füchsin, aus deren Fell bezeichnender Weise ein 

Muff für Terinka gemacht wird. Der Wald und seine Tiere trauern um die 
Füchsin – und dennoch geht das Leben weiter, die Kinder werden wachsen 
und selbst Kinder haben. Der Kreis des Lebens kennt kein Ende.
 
Dies ist mein bestes Werk 

Die Oper gilt als eine der originellsten Schöpfungen Janáčeks. Der 
Komponist selbst bezeichnete sie mehrfach als sein bestes Werk. Dieser 
Ansicht war auch der Dirigent Václav Talich, der die Oper oft aufführte und 
1937 eine der ersten Konzertfassungen erstellte. Die so entstandene Suite 
wurde 1965 von seinem Kollegen Václav Smetáček revidiert. Obwohl sich 
Talich in seiner Zusammenstellung ausschließlich auf den ersten Akt und 
hauptsächlich auf die instrumentalen Teile konzentrierte, nahm er doch 
einige Uminstrumentierungen vor. Trotz dieser Eingriffe ist die Fassung 
Talichs aus zwei nahtlos aneinander gereihten Sätzen die bis heute in den 
Konzerthäusern meistgespielte. Sie hebt die poetischen und naturhaften 
Elemente der Oper besonders hervor. Die Musik zeichnet den Wald, Tier-
stimmen und Naturbewegungen in Janáčeks farbenreicher Orchestrierung 
nach, verbindet dabei lyrische Melodien mit rhythmischer Lebendigkeit 
und folkloristischen Einflüssen aus der mährischen Volksmusik. Besonders 
eindrucksvoll erscheint dabei der Gegensatz zwischen Menschenwelt 
und Natur: Während die Menschen oft melancholisch und von unerfüllten 
Sehnsüchten geprägt wirken, erscheinen Tiere und Natur frei, instinktiv 
und voller Lebenskraft. 
Janáček selbst schätzte seine Musik auch als etwas für die Ewigkeit 
Gemachtes ein: Er veranlasste, dass die Schlussapotheose des Försters aus 
dieser Oper – eine Hymne an das Wiedererwachen der Natur – auf seiner 
eigenen Beerdigung gespielt wurde.

Seht ihn euch an. Er ist ein Mann am Vorabend  
des Ruhmes

Mit dieser Aussage sollte Sergej Diaghilew, Leiter der Ballets Russes 
– eines der bedeutendsten Ballettensembles des 20. Jahrhunderts – 
Recht behalten, denn mit dem Feuervogel gelang Igor Strawinsky der 
internationale Durchbruch. Es war eine glückliche Fügung, dass Diaghilew 
1909 einige Werke Strawinskys hörte und von deren farbenreicher Orche-
strierung so begeistert war, dass er dem jungen und noch unbekannten 
Komponisten sein Vertrauen schenkte und ihm die Orchestrierung des 
Feuervogels in die Hände legte, nachdem bereits zwei namhafte Kollegen 
– Nikolai Tscherepnin und Anatoli Ljadow – an dieser Aufgabe gescheitert 
waren. Strawinsky zögerte zunächst, da nur wenig Zeit zur Verfügung stand 
und ihm die Aufgabe zu anspruchsvoll erschien.

Damals kannte ich meine Kräfte noch nicht

Doch das Angebot war sehr schmeichelhaft, vereinigte doch Diaghilew 
Künstler mit der Absicht um sich, die russische Kunst in Westeuropa be-
kannt(er) zu machen, und dies dem Prinzip „L’art pour l’art“ verpflichtet, 

also Kunst um ihrer selbst willen zu schaffen, ohne gewollten zeitpoli-
tischen Bezug.
Zusammen mit Michail Fokine, dem Choreografen der Balletts Russes, 
entwickelten Diaghilew und Strawinsky eine neuartige Kunstform, bei 
der Musik, Tanz und Bühnenbild zu einer modernen, durchkomponierten 
Einheit verschmolzen. Figuren wurden durch unterschiedliche Klangfarben 
und Leitmotive charakterisiert, wobei vor allem russische Volksmusik-Mo-
tive verwendet wurden.
Die Handlung des Balletts basiert auf russischen Volksmärchen der 
berühmten Sammlung Alexander N. Afanasiews. Im Mittelpunkt stehen 
der magische Feuervogel und der böse Zauberer Kastschej. Anders als 
in Strawinskys Ballett haben im russischen Kulturraum die Hauptfiguren 
Kastschej und der Feuervogel allerdings nichts miteinander zu tun. In 
den Märchen verfügt der Feuervogel auch nicht über magische Kräfte, 
verkörpert nicht das Gute bzw. Böse an sich. Vielmehr symbolisiert er nicht 
erfüllbare Wünsche, den Hang zum Abenteuer und die Traumwelt. Auch der 
unsterbliche Kastschej steht jenseits von Gut und Böse, er versinnbildlicht 
allerdings die Angst. Die Adaption für die Ballets Russes zielte hingegen 
auf die spannungsvolle Gegenüberstellung von Gut (Feuervogel) und 
Böse (Zauberer) ab. In beiden Sphären herrschen übernatürliche Kräfte, 
am Ende siegt das Fantastisch-Gute über das Dämonisch-Böse. Diesen 
Gegensatz hat Strawinsky mit seiner Musik meisterhaft abgebildet. Der 
Feuervogel klingt hell und schillernd, während die Figur Kastschejs durch 
düstere und bedrohliche Klänge dargestellt wird.

Ich fühle so viel, wenn ich den Feuervogel oder  
Petruschka höre 	

Trotz einer schwierigen Probenphase, in der aufgrund der rhythmischen 
Komplexität des Werkes sogar Rollen abgelehnt wurden, erfuhr der 
Feuervogel 1910 in Paris seine Uraufführung und begründete dank des 
großen Erfolges quasi über Nacht Strawinskys internationale Anerkennung. 
Bis heute zählt das Werk neben Petruschka zu seinen bekanntesten und 
meistgespielten Kompositionen. Ein solcher Fokus hat durchaus auch 
Schattenseiten, weitere Kompositionen können sich nur schwer gegen 
das ursprüngliche Meisterwerk durchsetzen. So nahm es Strawinsky dem 
Publikum geradezu übel, wenn in den Nachgesprächen zu Konzerten die 
Begeisterung für den Feuervogel und Petruschka keine Grenzen kannte, 
aber seine anderen Werke nie erwähnt wurden. Einer Anekdote zufolge soll 
Strawinsky einer jungen Dame auf ihre Frage hin, warum sie bei den beiden 
Werken so viel fühle, es aber bei späteren Kompositionen nicht vermöge, 
etwas missmutig geantwortet haben, dass sie dahingehend doch bitte 
nicht ihn, sondern ihren Arzt fragen solle.
Ungeachtet dessen fertigte Strawinsky von seinem Feuervogel drei 
verschiedene Orchestersuiten für den konzertanten Betrieb an: die erste 
gleich 1911, die zweite 1919 sowie eine dritte 1945 nach der Überarbei-
tung der kompletten Ballettmusik. Die gegenüber dem Original in der Orche-
sterbesetzung verkleinerte und zeitlich gekürzte zweite Suite entstand nicht 
zuletzt aus praktischen Gründen: In der wirtschaftlich angespannten Zeit 

Rund 100 Konzerte in Berlin und Umgebung und Reisen nach 
Israel, Frankreich, Mexiko, Finnland und Kanada, zwölf Chefdirigen-
ten sowie mehrere Hundert Mitspielerinnen und Mitspieler – das ist 
die Bilanz des Berliner Sibelius Orchesters nach über 40 Jahren 
seines Bestehens. Das einstige Jugend-Sinfonieorchester wurde 1980 
von Andreas Peer Kähler gegründet, um sich besonders der Pflege 
skandinavischer Musik zu widmen. 

Seither hat sich das Repertoire des Klangkörpers stetig  erweitert, 
nicht zuletzt dank künstlerischer Impulse durch Dirigenten wie 
Vladimir Jurowski, Gernot Schulz, Werner Thärichen, Lukas Reinitzer, 
Marc Piollet, Oud Joffe, Henry Weit, Leo Siberski, Hermann Bäumer, 
Bernhard Epstein, Stanley Dodds und Simon Rössler. Zu Gast waren 
in den letzten Jahren u. a. Aurélien Bello, Elias Grandy, Catherine 
Larsen-Maguire, Andreas Wittmann, Mariano Domingo und Johannes 
David Wolff.

Erfahren Sie mehr auf unserer Website
www.sibeliusorchester.de 

und folgen Sie uns auf Facebook  
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(Pause von ca. 20 Minuten)

Leoš Janáček (1854–1928)  
Suite aus der Oper „Das schlaue Füchslein“ (Příhody lišky bystroušky), 
(1921/23, UA 1924), eingerichtet von Václav Talich (1937) 
I	 Andante (1. Akt 1. Bild)
II	 Andante (1. Akt 2. Bild)

Igor Strawinsky (1882–1971) 
Der Feuervogel (L’Oiseau de feu) – Suite pour orchestre (1919)
 
I	 Introduction, L’oiseau de feu et sa danse, Variation de l’oiseau de feu / 
      Einleitung, Tanz und Variation des Feuervogels
II	 Ronde des Princesses (Khorovode) /  
      Reigen der Prinzessinnen (Khorovod)
III	 Danse infernale de roi Kastcheï / Höllentanz des Königs Katschej
IV	 Berceuse / Wiegenlied
V	 Final / Finale

Nino Rota (1911–1979) 
La Strada – Suite dal Balletto (1966)

I	 Nozze in campagna – È arrivato Zampanò /  
       Hochzeit auf dem Lande – Zampanò ist angekommen
II	 I tre suonatori e il Matto sul filo /  
       Die drei Spieler und der verrückte Seiltänzer Matto
III	 Il Circo (Il numero di Zampanò – I giocolieri – Il violino del Matto /  
       Der Zirkus (Auftritt Zampanòs – Die Straßenkünstler – Mattos Violine)
IV	 La rabbia di Zampanò / Zampanòs Wut
V	 Zampanò uccide il Matto – Gelsomina impazzisce di dolore /  
       Zampanò tötet Matto – Gelsomina verliert vor Schmerz den Verstand
VI	 L’ultimo spettacolo sulla neve – Addio Gelsomina /  
       Die letzte Vorstellung im Schnee – Lebewohl, Gelsomina
	 Intermezzo
VII	 Solitudine e pianto di Zampanò / Zampanòs Einsamkeit und Tränen

(Pause von ca. 20 Minuten)


