CONCERTI PER 3 & 4 VIOLINI
BERLINER BAROCK SOLISTEN REINHARD GOEBEL




LA CREMONRA

Francesco Durante (1684 - 1755)
Concerto g-moll fiir Streicher &
Basso Continuo

1. | Affetuoso —Presto.................... 6:09
2. Il.Largo affetuoso...................... 3:28
3. lll. Allegro affetuoso..................... 2:56

Leonardo Leo (1694 - 1744)
Concerto D-Dur fiir vier Violinen
& Basso Continuo

4. 1.MaESTOSO .t 2:36
SoLFUgGa. .o 2:38
6. lll.Moderato ..............oooiiiiiia. 2:34
7. IVCAIGGro. 4:50

Antonio Vivaldi (1678 - 1741)
Concerto F-Dur RV 551 fiir drei Violinen,
Streicher & Basso Continuo

8. LAllegro.....cooovvvii 4:37
9. ILAndante.............oo 1:27
101 Allegro. ..o oo 317

Concerto B-Dur RV 553 fiir vier Violinen,
Viola & Basso Continuo

M LAlegro. oo 347
120 Largo . oo 1:53
1300 Allegro. oo 409
2

ITALIAN CONCERTOS

Pietro Locatelli (1695 -1764)
Concerto F-Dur op. 4, Nr. 12 fiir vier
Violinen, Streicher & Basso Continuo

T4 L Alegro. .o 3:21
1500 Largo . oo 3:30
16 L Allegro. ..o 412

Weltersteinspielung / World Premiere
Giovanni Battista Sammartini (1700 - 1765)
Concerto A-Dur flir vier Violinen, Streicher
& Basso Continuo

17.1. (Moderato) . ... 746

18.1l. Rondo: Spirituose. .................... 5:.07

Gesamtspielzeit / Total time:......... 68:26
BERLINER

BAROCK W OLISTEN

BERLINER BAROCK SOLISTEN REINHARD GOEBEL

La Cremona

Die Violine, jenes Universalinstrument, das die
europaische Musikszene vor allem als Orchester-
instrument bis in die 1950er-Jahre unangefochten
beherrschte, entstand zwischen 1500 und 1550
in den Werkstatten oberitalienischer Handwerker
im Stadt-Dreieck Mantua-Brescia-Cremona. Sie
war das Ergebnis solider Handwerkskunst und
scharfsinniger Durchdringung der physikalischen
Gegebenheiten.

,Die andere Art von Streichinstrumenten ist
Jjene, derer man sich normalerweise zur Tanzmusik
bedient — und das mit gutem Grund: Sie ist leichter
zu stimmen, sind doch Quinten besser als Quarten
zu beurteilen, auch ist sie leichter zu tragen, was
notwendig ist, wenn man sie bei Hochzeitsmusiken
und Mummenschanz einsetzt, [....] gespielt haupt-
sdchlich von Leuten, die damit ihren Lebensunterhalt
verdienen”, so der Franzose Philibert Jambe de Fer,
Lyon 1556, in dieser ersten schriftlichen Erwéh-
nung des Instruments.

Bald schon kommt Licht ins Dunkel dieser
Frihgeschichte, kommen Namen ins Spiel: die
der Werkstatten Maggini in Brescia, der Amati
in Cremona — und 1590 dann der des ,suona-
tore di viuola” Claudio Monteverdi (1567-1643)
in Mantua, der nur noch in seinen reprasenta-

tiven hofischen und sakralen Festmusiken die
Spaltklang-Wunderkammer der Renaissance mit
ihren Cornetti, Posaunen, Harfen, Fléten, Pochet-
tes und Viole da gamba 6ffnet, ansonsten aber,
dem homogeneren Klang des Violinensembles
zugetan, in Il combattimento di Tancredi e Clorinda
1624, mehr als ein Jahrhundert avant la lettre, ein
Streichquartett (mit Basso continuo) einsetzt.

Dennoch gebihrt seinem venezianischen
Amtsvorganger Giovanni Gabrieli der Lorbeer
hinsichtlich der ersten gedruckten Violinmusik:
nach der 1597 publizierten Sonata pian e forte mit
lediglich einer Violinpartie zwischen Cornetti und
Posaunen eroffnet die 1615 posthum publizierte
Sonata XXI,con tre violini” den Reigen fabelhafter
Einzelwerke fur diese aparte Besetzung.

Monteverdis Schuler und Adepten (Carlo
Farina, Biagio Marini und Giovanni Battista Buo-
namente, alle aus Mantua, Cremona oder Brescia
gebdrtig und vermutlich bereits mit der Geige
in der Hand aufgewachsen) bringen das Instru-
ment Uber die Alpen, im Reisegepadck zudem den
neuen Stil der ,Seconda prattica’, dessen Kenn-
zeichen laut Heinrich Schitz ,das angemessene
Tempo, die vielen schwarzen Noten und der lange
Bogenstrich auf der Violine” sind.
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Worauf aber basierte dieser Erfolg der Vi-
oline? Es war der kraftige Korpus, der durch
eine hohe Saitenspannung einen entschieden
schnelleren Einschwingvorgang sowie erheb-
lichen Zuwachs an Lautstarke gegeniber den
flachbodigen Gamben brachte, wichtiger aber
noch die Stimmung in Quinten: Jedes Saitenpaar
offerierte (von unten nach oben) Grundton und
Quinte einer Tonart, von oben nach unten Grund-
ton von Tonika und Subdominante.
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Von entscheidendem Vorteil allerdings war,
dass die beiden eine Dur-Tonleiter formierenden

Tetrachorde grifftechnisch iden- -

tisch sind und mit zweimaligem
Fallenlassen oder auch Aufheben
der Finger bei einem, hochstens
jedoch zwei Saitenwechseln eine
Skala spielbar wurde, fur die bei den Violen in
Terz-Quart-Stimmung komplizierte, weil in jeder
Tonart andere Fingerfolgen mit mindestens zwei,
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meistens aber drei Saitenwechseln notig waren.

Hinzu kommt, dass Doppelgriffe (1618 erst-
malig in einem Biagio Marini-Druck fixiert) wie
durch goéttliche Figung die immer gleichen
symmetrischen Fingersatze haben: Terzen im-
mer (von tief nach hoch) 2-0/ 3-1/ 4-2, kleine
und grof3e Sexten 0-1/1-2/ 2-3/ 3-4, die Um-
kehr dieser Fingerposition ergibtimmer Quarten,
reine oder verminderte. Um 1600 waren derlei
scholastische Erkenntnisse noch wenig gefragt,
aber gegen Ende des Jahrhunderts trugen diese
innerbetrieblichen Tatsachen des Griffbretts, We-
sentliches zur Idiomatisierung der konzertanten
Violinmusik bei.

Erst einmal hatte man aber ein ganz anderes
Problem, namlich textlose Instrumentalmusik,
also Musik um ihrer selbst willen, von der Can-
zone und ihrer Liedkonnotation abzukoppeln,
derim Entstehen begriffenen Sonate eine innere
Notwendigkeit zu verleihen. Prozentual Uber-
wogen in diesem Formfindungsprozess von Tri-
al-and-Error die Triosonaten (es waren Tausende
an der Zahl). Sonaten fr eine Violine und Basso
continuo spielten bis ins 18. Jahrhundert hinein
eine Nebenrolle, Sonaten fir drei und vier Violi-
nen nebst Basso continuo hingegen hatten, trotz
einer gewissen Tradition seit Giovanni Gabrieli,
Salamone Rossi und Giovanni Battista Fontana,
immer Seltenheitswert, waren meisterliche Ein-
zelanfertigungen fur geigerische Gipfeltreffen,
Schaustlicke und Brillanten des Repertoires, wobei

zu bemerken ist, dass die Komposition fur vier
Violinen weniger kompliziert ist als jene fir drei
Violinen: fast immer wurden vier Violinen in zwei
sich affirmativ mit dem gleichen Material befas-
sende Triosonaten-Ensembles geteilt, wahrend
in Werken fur drei Violinen auch kontrastierende
Motivik abgehandelt wird.

Festzustellen ist zudem, dass all diese Ent-
wicklungen im Wesentlichen in Norditalien
stattfanden und eng mit Bologna und Venedig
verbunden sind, wo dann folgerichtig auch das
Concerto aus der Taufe gehoben wurde. Rom
und Neapel hingegen waren deutlich der Tradi-
tion der Kirchenmusik Giovanni Pierluigi da Pa-
lestrinas, diesem Klang gewordenen Symbol der
L,Ecclesia triumphans”, sowie der Oper und dem
Oratorium verbunden, sodass es hier gar keinen
Bedarf an einer eigenstandigen Violinkunst gab.
Mit dem Tode Arcangelo Corellis 1713 war dieses
Thema ohnehin erledigt. Einige seiner Schiler -
Michele Mascitti, Francesco Geminiani und Pietro
Antonio Locatelli — hatten die zunehmend nur
noch ,singende Nation” bereits verlassen und
wirkten in Paris, London und Amsterdam als
Apostel ihres Lehrers, wahrend die vor Ort ver-
bliebenen sich gegenseitig zerfleischten — wie es
auch die ,Durantisti” und ,Leisti” in Neapel taten.

Im Schaffen des Francesco Durante (1684—
1755) und des Leonardo Leo (1694-1744) sind
Instrumentalwerke Quantité négligeable und in
beiden Féllen an zwei Handen abzuzahlen. Umso

erstaunlicher ist die kompositorisch-musikalische
Meisterschaft dieser wenigen Werke, sicher ein Er-
gebnis der strengen Lehre und Ausbildung in den
drei ,Conservatorio” genannten Musikschulen
der Stadt, die die Welt des galanten Stils bis zum
Ausgang des 18. Jahrhunderts mit Komponis-
ten, Sdngern und Instrumentalisten belieferten.
Charles Burney gibt in seinem 1771 erschienenen
Tagebuch einer musikalischen Reise durch Frank-
reich und ltalien ein eindrucksvolles Bild von der
drangvollen Enge und dem ohrenbetdubenden
Larm (Dutch concert!), den die (in allen drei Ins-
tituten zusammen) vierhundert Jungen in ihren
Schlafsélen, auf den Treppen und Innenhofen
ihrer Einrichtungen verursachten.
Neapolitanische Konzerte — es mogen en
total kaum mehr als 50 sein — sind grundsatzlich
viersatzig, weisen als schnellen Hauptsatz eine
Fuge und als Finalsatz ein mehr oder minder
verkapptes Menuett im 3/8-Takt auf, groé3ere in-
dividuelle Freiheiten sind also nur in den beiden
langsamen Satzen eines Werks gestattet. Den-
noch gelingt es Durante und Leo, vergleicht man
die Einzelsatze einmal werkibergreifend, recht
viel Personalstil unterzubringen. Einiges davon
mag dem tonartlichen Unterschied von g-Moll zu
D-Dur geschuldet sein, aber in den Fugen beider
Werke zeigt sich der dltere Komponist deutlich
moderner: Auf wenige Motive beschrankt und
zum Ritornell umgeformt, rahmt das aggressive
Fugato, nie die Struktur der Symmetrie verlassend,
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die Zwischenspiele des Konzertmeisters, durch-
sichtig begleitet von nur einer 2. Violine und einer
Viola. Der jingere Komponist hingegen verzich-
tetin seiner Fuge auf jeden violinistisch-idioma-
tischen Flitter und bringt stattdessen eine mit
allem kompositorischen Zierraten und Finessen
ausgestattete Fuge von einzigartiger Geschlos-
senheit zu Papier.

Man mag verstehen, dass die adelige und
bildungsburgerliche Connaisseurs von den ex-
emplarischen Kreationen Durantes und Leos
hingerissen waren und Kopien ihrer Werke als
Musterbeispiele eines modernen ,Stile antico”in
ihren Bibliotheken zu besitzen wiinschten. Selbst
der der Musik nicht gerade zuneigende Johann
Gottfried Herder geriet ins Schwarmen: ,Denn,
heilige Cdcila, mit welchen Wunder-und Herzen-
sténen hast du deine Lieblinge, einen Leo, Durante,
Palestina [sic!], Marcello, Pergolese, Hindel, Bach u. f.
begeistert! In und aus ihnen ténte die heilige Musik in
vollem, reinen Strome; bis sie sich nachher in tausend
anmuthige Bdche zertheilt hat.”

Als Herder 1793 diese Worte formulierte,
sprach niemand mehr Uber oder gar von Anto-
nio Vivaldi, jenem Komponisten, der 1711 ganz
Nordeuropa mit der Publikation seiner Konzert-
sammlung Opus 3 L'Estro Armonico in Erstaunen
und Begeisterung versetzt hatte. Wahrlich atem-
beraubend war Vivaldis Dreistigkeit, mit welcher
er die Seriositat und Sinnsuche Giovanni Legren-
zis, dieses wirdigen Nachfolgers von Monteverdi

6

und Cavalli, beiseite wischte und die durchaus
bereits bekannte und auch schriftlich fixierte
Etide mit einem begleitenden Bass und orche-
stralem Rahmen versehen, hier und da durch ein
paar verwegene Sequenzen aufgehibscht zum
neuen Konzert deklarierte.

Die oben beschriebene Logik des Griffbretts
erganzte Vivaldi um eine Systematik der Saiten-
wechsel und erreichte durch die Kombination
dieser beiden Mechanismen eine ungeahnte Viel-
falt von Figuren, deren Darbietung in einem Solo-
konzert auf Dauer ermtidend und toricht wirken
mag, aber in einem Werk mit mehreren Solisten
doch entschieden mehr als nur die Summe der
Einzelteile ist: Das Mit- und das Gegeneinander
in einem solchen Konzert zu verfolgen, ist allein
schon spannend wie ein Krimi! Eine zusatzliche,
beim Horen allerdings kaum zu entwirrende, son-
dern nur Gberwaltigt hinzunehmende Dimension
entsteht durch das Ineinandergreifen und die
Uberlagerung mehr oder minder &hnlicher, aber
durchaus verschiedener, dennoch die gleiche
Harmonie definierender Figuren.

In Vivaldis Concerto h-moll, op. 3,Nr. 10, dem
vermutlich jingsten der insgesamt vier Konzerte
fur vier Violinen des Opus 3, sind all diese Tech-
niken in brillanter und exemplarischer Formu-
lierung enthalten — was auch Johann Sebastian
Bach um 1721 erkannt haben mag: Von hier zu
den Violinfiguren besonders des dritten und vier-
ten der ,Brandenburgischen Konzerte”ist es nur ein

Katzensprung. In den 1730er-Jahren erinnerte sich
Bach, als er ein Werk fur vier Cembali benétigte,
mit gutem Grund an genau diese Komposition
und transkribierte sie (BWV 1065).

Kompositionen wie die beiden hier prasen-
tierten Concerti RV 551 und RV 553 im Druck zu
veroffentlichen, war im frihen 18. Jahrhundert
hingegen nicht ratsam: wie man immer wie-
der feststellen kann, war fur viele Tutti-Geiger
die 1. Lage immer noch ,the one and only”, die
3. dann schon ,die Hochste der Gefiihle”. Da
aber der Konkurrenzdruck der italienischen Vi-
olinvirtuosen untereinander extrem hoch war
und Grenzlberschreitungen auch friher schon
das Geschaft belebten, lieferte der seit 1729 in
Amsterdam lebende Pietro Antonio Locatelli
(1695-1764) 1733, also gut zwei Jahrzehnte nach
Vivaldis Opus 3, mit seinen vollmundig LArte del
Violino genannten zwolf Violinkonzerten inklusive
24 Capricen Stoff zum Staunen einerseits und
eine neue geigerische Messlatte andererseits.
Dass der wunderliche, gar mit dem Teufel kons-
pirierende Giuseppe Tartini zu solcher Anmafung
nicht schweigen konnte, sondern dem ungelieb-
ten Locatelli mit den Variationen LArte del Arco
Paroli bot, wundert nicht.

Der zwei Jahre spater, 1735 also, publizierten
Sammlung Opus 4 von Locatelli ist - finis coronat
opus — das Concerto F-Dur fur vier Soloviolinen
entnommen, das bei seiner Publikation vermut-
lich schon gute zwanzig Jahre alt gewesen sein

mag, reiht es sich doch nahtlos in die Serie der
romischen Concerti fur vier Violinen von Giusep-
pe Valentini ( er vermutlich der Lehrer Locatellis)
und Giovanni Mossi ( dieser ein getreuer Schuler
Corellis), die sich gegenseitig an breiter Monu-
mentalitat zu Gbertreffen suchen, sodass Locatelli
in die Hohe ausweicht und seine Mitstreiter bis
in die 5. Lage jagt.

Die hinreienden geigerischen Effekte, die
Locatelli in diesem Concerto ,ziindet”, sind das
eine, das andere ist ein in der Vertikalen meister-
haft durchgestaltetes Werk, dessen kinstlerische
Dimension beim Horen allein nicht zu erfassen
ist: Man muss sehen, wer was wann mit wem
spielt und man muss die Partitur lesen, um einen
6-stimmigen Kanon zu erkennen”.

4 —s{,’nut.'ju Kalon

Rom und Venedig waren um 1750 ldngst von
der violinistischen Landkarte verschwunden (Jo-
hann Adolf Scheibe 1739 ,Welschland hat mit
seinem Tartini und Vivaldi fast alle seine Kréfte er-
schopfet.”), als Turin und Mailand zu Musikzentren
erblihten und fur den Export produzierten: In der
savoyischen Hauptstadt legte Gaetano Pugnani
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die Grundsteine der zukinftigen franzésischen
Violin-Schule, im habsburgischen Mailand lehr-
te Giovanni Battista Sammartini seine Schuler
Christian Cannabich und Johann Christian Bach
das ldssige ,n‘importe quoi” des galanten Stils.
Galanter Stil? Bisweilen noch verlegen
Spétbarock oder Vorklassik genannt, erkennt
man heute in der Musik des Halb- Jahrhun-
derts von 1730 bis 1780 einen eigenstandigen
Stil: Weg mit den bizarr bezifferten Bassen, ih-
ren ausweichenden TrugschlUssen, stattdessen
langsame harmonische Bewegung, ein wenig
belebt durch Trommelbésse, aber Konzentration
auf die Oberstimme. Weg auch mit Moll: Ein bis
zwei Moll-Sinfonien reichen im Portfolio eines
galanten Komponisten. Weg mit den Clarinen
und her mit den sanften Hornern — und nicht
immer die Oboen colla parte mit den Violinen
laufen lassen, sondern die Blasinstrumente auf
die zugrundeliegende Harmonie beruhigen; weg
mit den Fugen und Kanonkinsten, weg mit allen

Zahlenspielereien und klingendem Gottesbezug,
weg mit offensiver Virtuositat und her mit einer
neuen Musik VON, vor allem aber FUR Menschen.
Unsere akustische Petit Tour durch den
Stiefel abschlieBend, noch ein Diktum von -
vermutlich — Johann Georg Pisendel, einem
Freund Johann Sebastian Bachs und Georg Phi-
lipp Telemanns und von 1728 bis zu seinem Tod
1755 Konzertmeister des Dresdener Hofes: ,Die
Italiéner sind in der Composition uneingeschrénket,
prdchtig, lebhaft, ausdriickend, tiefsinnig, erhaben
in der Denkart, etwas bizarr, frey, verwegen, frech,
ausschweifend, im Metrum zuweilen nachldssig; sie
sind aber auch singend, schmeichelnd, zdrtlich, riih-
rend, und reich an Erfindung. Sie schreiben mebhr fiir
Kenner, als flr Liebhaber.” Hat man da noch Worte?
Dezember 2022, Reinhard Goebel

Die Berliner Barock Solisten wurden 1995
von Rainer Kussmaul, Raimar Orlovsky, weiteren
Mitgliedern der Berliner Philharmoniker sowie
fuhrenden Musikern der Alte-Musik-Szene mit
dem Ziel gegrindet, die Musik des 17. und 18.
Jahrhunderts mit modernen Instrumenten auf
kunstlerisch hochstem Niveau aufzufiihren. Die
bewusste Entscheidung fur das Spiel auf mo-
dernen oder modernisierten alten Instrumenten
steht dabei der Anndherung an eine ,historische”
Auffihrungspraxis keinesfalls entgegen. Art und
GroBe der Besetzung variieren mit Riicksicht auf
die Werke der jeweiligen Konzertprogramme.

Mit Rainer Kussmaul (1946-2017) hatte das
Ensemble seit seiner Grindung bis ins Jahr 2010
hinein einen besonders auf dem Gebiet der Ba-
rockmusik international erfahrenen Solisten als
kunstlerischen Leiter.

Seit 2010 legten die Berliner Barock Solisten
die kinstlerische Leitung von Projekt zu Projekt
in unterschiedliche Hande: So sind Bernhard
Forck, Daniel Gaede, Frank Peter Zimmermann,
Gottfried von der Goltz, Daniel Hope, Daishin
Kashimoto, Willi Zimmermann und Daniel Sepec
bereits an der Spitze des Ensembles aufgetreten.

Einen Schwerpunkt bildet dabei das Engage-
ment fur zu Unrecht vergessene Werke — insbe-
sondere Georg Phillipp Telemanns — sowie fur
Kompositionen unbekannter alter Meister.

Zu den Gasten des Ensembles zéhlten bzw.
zdhlen so namhafte Sangerinnen und Sanger

wie Christine Schafer, Anna Prohaska, Dorothea
Réschmann, Christiane Oelze, Sandrine Piau,
Sybilla Rubens, Bernarda Fink, Genia Kihmeier,
Thomas Quasthoff, Mark Padmore und Micha-
el Schade; Blasersolisten wie etwa Emmanuel
Pahud, Jacques Zoon, Albrecht Mayer, Jonathan
Kelly, Maurice Steger, Michala Petri, Radek Baborak
und Reinhold Friedrich, die Cembalisten/Pianis-
ten Andreas Staier, Christine Schornsheim und
Kristian Bezuidenhout sowie der ,Jahrhundert-
geiger” Frank Peter Zimmermann.

Als Moderatoren bzw. Sprecher fungierten
Christian Ehring (heute-show) sowie die Schau-
spieler Burghard KlauBner und Armin Mller-Stahl.

Im Dezember 2014 traten die Barock Solis-
ten erstmals unter der Leitung eines Dirigenten
auf: Zum Ausklang des CPhE Bach Jahres wurden
Sinfonien und Konzerte unter der Leitung von
Reinhard Goebel im GroRen Saal der Berliner
Philharmonie gespielt. Das Konzert wurde von
SONY mitgeschnitten und erschien im November
2015 als ,live-CD".

Im Herbst 2017 kamen die sechs Brandenbur-
gischen Konzerte von JS Bach unter der Leitung
von Reinhard Goebel und unter Mitwirkung nam-
hafter Solisten wie z.B. Reinhold Friedrich, Radek
Baborak sowie Nils Monkemeyer als Studio-Produk-
tion hinzu, ebenso bei SONY-Classics erschienen,
die als ,Einspielung des Jahres” mit dem ,Opus-
Klassik-Preis 2018" ausgezeichnet wurde.
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Fachpresse und das internationale Publikum
nahmen diese Neu-Produktion der ,Branden-
burgischen” so Uberschwanglich auf, dass die
Barock Solisten im Anschluss an eine fulminante
Europa-Tournee Reinhard Goebel im Mai 2018
zu ihrem neuen kinstlerischen Leiter ernannten.

Dokumentiert ist das Wirken des Ensembles
durch weitere zahlreiche CD-Aufnahmen, deren
AuRerordentlichkeit auch die Fachkritik erkennen
durfte. So erhielten die Berliner Barock Solisten fur
ihre Einspielung zahlreiche weitere Auszeichnun-
gen, u.a. 2005 auch den Grammy Award.

Im Mai 2019 wurde den Barock Solisten der
International Classical Music Award 2019 fir
eine Einspielung mit Bachs Violinkonzerten mit
Frank-Peter Zimmermann verliehen. Einen wei-
teren OPUS Klassik in der Kategorie Sinfonische
Einspielung des Jahres erhdlt das Ensemble 2022
in der Kategorie ,Sinfonische Einspielung des
Jahres” fur die Veroffentlichung von Mozarts
Serenaden.

Das Ensemble arbeitete mit allen gro3en
Labels (EMI, Deutsche Grammophon, SONY)
zusammen; neuerdings sind die Barock Solisten
mit dem Label Hanssler-Classics eng verbunden.

www.berlinerbarocksolisten.de

Reinhard Goebel

Reinhard Goebel ist eine lebende Legende der
Alten Musik und ein mitreil3end lebendiger Diri-
gent moderner Orchester und Kammerorchester.
Seiterals Jugendlicher seine Liebe zur Barockgei-
ge entdeckte, hat er nie aufgehort, Fragen von
Bogenstrich, Fingersatz und Artikulation bis zur
letzten Note akribisch zu 16sen - sei es mit altem
oder ,modernem” Instrumentarium.

Reinhard Goebel ist ein Fanatiker des durch-
strukturierten Streicher-, Ensemble- und Orches-
terklangs. Seit er vor einem halben Jahrhundert
sein Ensemble ,Musica Antiqua KoIn" grindete,
hat er dadurch Gewohnheiten der Auffihrungs-
praxis immer wieder in Frage gestellt und neue
Standards gesetzt, was Brillanz, Esprit und Elo-
quenz der Musik betrifft. In den letzten beiden
Jahrzehnten hat er diesen Ansatz auch auf der
Dirigentenpult moderner Orchester Gibertragen.

33 Jahre lang war ,Musica Antiqua KoéIn” sein
Medium, das virtuoseste und einflussreichste
Barockensemble, das jemals in Deutschland
gegrindet wurde. Die Zahl seiner klassischen
Aufnahmen ist Legion. Zu ihrer Zeit waren sie
bahnbrechend fir einen neuen Hochststandard
der historischen Auffihrungspraxis, der nie Gber-
troffen wurde: gnadenlos zusammen, sauber, laut
und prasent, mit dem adaquaten Zugriff fir jeden
Komponisten von Biber bis Bach, durchgestal-
tet in jeder Note vom Continuo bis zur ersten
Geige und dabei so voller Elan, dass einem die
AuffUhrungen nicht weniger mitrissen als die
CDs. Goebel gelang das Wunder, im Konzertsaal
ebenso prasent und brillant zu klingen wie auf
Tontrdger — eine absolute Ausnahme unter den
groBBen Namen der Alten Musik. Wer die ,Musi-
ca Antiqua” in ihrer besten Zeit gehort hat, wird
den ,Eclat triomphal” des Klangs und den ,Elan
terrible” der Tempi nie mehr vergessen kdnnen.

Schon kammermusikalisch rittelte der Ba-
rockgeiger Reinhard Goebel die gentigsame Welt
der Achtziger Jahre gehdrig wach: durch seinen
leuchtenden Ton und den fantastisch vielféltigen
Bogenstrich im ,Musicalischen Opfer” und den
Geigen-Cembalo-Sonaten von Bach, bei Tele-
mann und Couperin, aber auch bei Buffardin
und Corrette. Die Nebengleise zu erkunden, die
oft genug die Hauptbahnstrecken der Musikge-
schichte waren, hat Goebel stets ein intellektu-

elles Vergnligen ohne Grenzen bereitet. Diese
Lust wurde fir das Publikum umso ansteckender,
je mehr ,Musica Antiqua” zum Barockorchester
mutierte: zuerst mit der ,Hamburger Ebb’ und
Flut” von Telemann samt einer franzosischen
Ouvertiire ohne jede Uberpunktierung; dann
mit Bachs Orchestersuiten und den unfassbaren
,Brandenburgischen Konzerten”; schlieBlich mit
der untibertrefflichen ,Tafelmusik” von Telemann,
den ,Dresdner Concerti” von Heinichen und viel
italienischer Musik zwischen Valentini und Veraci-
ni. Gro3e Sangerinnen wie Anne Sofie von Otter,
Magdalena Kozena oder Christine Schafer [6sten
die Barockstimmen friherer Aufnahmen ab, um
mit Goebel Monteverdi und Vivaldi, Bach und
Héandel aufzufiihren.

Schon in diesen Aufnahmen zeichnete sich
ein Wandel zum mehr ,traditionellen Klang” ab.
Im neuen Millennium steuerte Reinhard Goebel
zwangslaufig auf ein neues Medium zu: auf das
,moderne” Kammer- und Sinfonieorchester.
Was er in der Alten Musik, auf Darmsaiten und
Traversfloten nicht mehr sagen konnte, weil er
schon alles gesagt hatte, entfaltete er nun mit
der gleichen Akribie und Kompromisslosigkeit
im ,groBen” Klang der Orchester. Die Tugen-
den der Alten Musik auf ,moderne” Streicher zu
Ubertragen, wurde fur den leidenschaftlichen
Geiger zur neuen Berufung. Am Pult diverser Ra-
diosinfonieorchester in Deutschland erweckte er
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Mannheimer Musik von Cannabich und Johann
Christian Bach zu neuem, blihendem Leben.
Danach mischte er die Wiener Klassik von Salie-
ri bis Mozart auf und wies auf die vergessenen
Italiener und Franzosen im Schatten Mozarts
hin. Sofort wurde deutlich, dass er auch zu den
bekanntesten Mozartwerken unerhort Neues
zu sagen hat: zu den Violinkonzerten und zur
,ldomeneo’-Chaconne, zur ,Kleinen Nachtmu-
sik” und zur groBen ,Finalmusik”. Die Zahl der
Orchester, die ihm auf diesen Entdeckungsrei-
sen folgten, ist bestandig gestiegen: Bayerische
Kammerphilharmonie und Mozarteum Orchester,
Karajan Akademie der Berliner Philharmoniker
und hr Symphonieorchester. Auch im Ausland, in
Frankreich und den Niederlanden, der Schweiz
und ltalien, hat Goebel mit seiner Wiener Klassik
ohne Scheuklappen fur Furore gesorgt. Dieser
Weg gipfelte zum Beethovenjahr 2020 in seinem
groBen Zyklus mit Beethovens Zeitgenossen wie
Romberg, Hummel, Vorisek, Salieri u.v.a.

Daneben ist er auch der Barockmusik treu
geblieben, verwandelt im Medium moderner
Kammerorchester wie etwa der Berliner Ba-
rocksolisten. Auch wenn Reinhard Goebel mit
modernen Orchestern Bachs Matthduspassion
dirigiert, bleibt er, was er immer gewesen ist: ein
Forscher auf der Suche nach dem wahren Geist
und Klang von Biber Uber Bach bis Beethoven.

Im Erkunden dieses Klangideals ist sich Rein-
hard Goebel stets treu geblieben. Dazu passt,
dass er seit 2010 an der Musikhochschule Mo-
zarteum in Salzburg den Lehrstuhl fur historische
Auffihrungspraxis bekleidet — beileibe nicht nur
fur Spezialisten auf Barockgeigen. Zum Dirigen-
ten Reinhard Goebel wie zum Professor gehoren
Leidenschaft und kritischer Geist ebenso dazu
wie unerbittliche Genauigkeit und die Abscheu
vor verstaubten Konventionen, die sich nicht aus
der Musik und der Stillehre der Zeit begriinden
lassen. Ein Intellektueller mit Feuer und Schwert
in Gestalt von Geigenbogen und Partitur.

Besetzung

Krzysztof Polonek, Violine/Konzertmeister
Violine: Kotowa Machida, Dorian Xhoxhi,
Raimar Orlovsky, Christoph Streuli,
Angelo de Leo, Johanna Staemmler,

Anna Matz

Viola: Walter Kussner, Julia Gartemann

Violoncello: Kristin v.d. Goltz
Clemens Weigel

Violone: Ulrich Wolff

Cembalo: Raphael Alpermann

BERLINER

Besetzungen Solo Violinen
Durante: Kristof Polonek & Raimar Orlovsky

Sammartini: Krzysztof Polonek, Kotowa Machi-
da, Dorian Xhoxhi, Christoph Streuli

Vivaldi F-Dur: Kotowa Machida, Dorian Xhoxhi,
Angelo de Leo

Vivaldi B-Dur: Dorian Xhoxhi, Angelo de Leo,
Kotowa Machida, Christoph Streuli

Locatelli: Dorian Xhoxhi, Angelo de Leo,
Kotowa Machida, Raimar Orlovsky

Leo: Kotowa Machida, Angelo de Leo,
Dorian Xhoxhi, Raimar Orlovsky

BAROCK W OLISTEN
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I.H CREMUNH ITRLIAN CONCERTOS

BERLINER BAROCK SOLISTEN REINHARD GOEBEL

La Cremona

The violin - that most versatile instrument which
right up until the 1950s reigned supreme over
European music, most notably in orchestras — was
developed between 1500 and 1550 in workshops
of luthiers around the three north Italian towns
of Mantua, Brescia and Cremona. It was the out-
come of solid craftsmanship and astute under-
standing of the physical possibilities.

The first recorded mention of a violin is by
Philibert Jambe de Fer in Lyon and dates from
1556: ‘The other sort of stringed instrument is the
one usually used for dance music, and with good
reason. It is easier to tune, fifths being clearer to
the ear than fourths, and also more portable, an
essential advantage when performing for wed-
dings and theatrical performances [...] most of
the players earn their living by it.’

Light soon dawns on this prehistoric dark-
ness, names are mentioned: the workshops of
Maggini in Brescia, the Amati in Cremona, and
in 1590 the suonatore di viuola Claudio Monte-
verdi (1567-1643) in Mantua. This last-named was
particularly fond of the homogenous sound of a
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string ensemble, only maintaining the variegated
panoply of Renaissance horns, trombones, harps,
flutes, pocket fiddles and violas da gamba in his
most public courtly and sacred music for special
celebrations. Indeed, in Il combattimento di Tan-
credie Clorinda from 1624, Monteverdi employs a
string quartet (with basso continuo), more than a
century before the form really came into its own.

And yet the first to actually print violin mu-
sic was in fact one of Monteverdi's illustrious
predecessors in Venice, Giovanni Gabrieli. His
Sonata pian e forte published in 1597 had a sin-
gle violin part between horns and trombones,
but his Sonata XXl con tre violini that appeared
posthumously in 1615 opens the door to a whole
new world of fabulous works for this distinctive
instrumentation.

Monteverdi’s students and followers (Carlo
Farina, Biagio Marini and Giovanni Battista Buon-
amente, all born in Mantua, Cremona, or Brescia,
and presumably versed in the violin from early
childhood) included that instrument in their
luggage when they came over the Alps, along
with the new seconda prattica style, character-

ised according to Heinrich Schiitz as ‘appropriate
tempo, many rapid notes, and long strokes of
the violin bow.

But why was the violin such a success? The
strong body can be highly strung, allowing it to
speak immediately, and with considerably great-
er volume than the flat-backed viola da gamba.
More important still is the tuning in fifths: each
pair of strings can be tonic and dominant (going
up) or tonic and subdominant (going down).
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A further significant advantage is that iden-
tical finger positioning of the left hand on two
adjacent strings can produce a =

one-octave major scale with a
single string change, by either
pressing down or raising up of
just three fingers.

This is a useful simplification compared to
older viols tuned in thirds and fourths, where
each tonality required different fingerings and

at least two, more often three string changes. In
addition, double stops (first specified in an edi-
tion of Biagio Marini’s music from 1618), as if by di-
vine providence always use the same fingerings:
thirds (from low to high) 2-0/ 3-1 / 4-2; major
and minor sixths 0-1/ 1-2 / 2-3 / 3-4. When
inversed, these latter fingerings give fourths on
the violin, perfect or augmented respectively.
In 1600 there was admittedly little use for such
academic knowledge, but towards the end of
the century these fortuitous idiosyncrasies of the
fingerboard played a major role in enriching and
popularising violin music in concert.

But firstly a quite different problem had to
be overcome, namely how to detach textless in-
strumental pieces, i.e. music for its own sake, from
the canzone with its vocal connotation — how to
imbue the embryonic sonata with its own intrin-
sic and autonomous raison d'étre. Predominantin
this trial-and-error quest for a suitable form were
trio sonatas, of which thousands exist. Sonatas for
one violin with basso continuo were of subsidi-
ary importance until well into the 18th century,
however sonatas for three or four with continuo
enjoyed a certain tradition from Giovanni Gabrie-
li, Salamone Rossi and Giovanni Battista Fontana.
Yet they were always exceptional, masterful in-
dividual compositions for summit meetings of
violinists, bravura showpieces of the repertoire.
[tis an interesting fact that works for four violins
are less complicated than those for three. This is
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because the foursome was invariably divided into
two equal trio sonata ensembles, each affirming
and reinforcing the musical material, whereas in
compositions for three violins contrasting mo-
tives were developed as well.

Furthermore notable is that all these devel-
opments took place mainly in Northern Italy, with
close ties to Bologna and Venice, where conse-
quentially the concerto form was also born. By
contrast Rome and Naples remained so attached
to the tradition of Palestrina’s church music, veri-
table monuments in sound to the ecclesia trium-
phans, together with opera and oratorio, that no
need was felt here for a newly independent violin
artistry. In any case, the death of Arcangelo Corelli
in 1713 put a definitive end to any hopes in this di-
rection. Several of his students: Michele Mascitti,
Francesco Geminiani and Pietro Antonio Locatel-
li, had already left their homeland of ever more
exclusively sung music, finding more receptive
audiences for their master’s style in Paris, London
and Amsterdam. On the other hand, those com-
posers who remained in Italy could do no more
than tear each other to pieces mercilessly, as did
for example the Durantisti and Leisti in Naples.

Instrumental compositions are insignificant
among the works of Francesco Durante (1684—
1755) and Leonardo Leo (1694-1744): single fig-
ures in both cases. The structural and musical
mastery of these few pieces is thus all the more
astonishing, surely thanks to the strict education
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and apprenticeship required by the three conserv-
atori of Naples, whose graduates were the world's
composers, singers and instrumentalists in the
galant style until the end of the 18th century. In
his book from 1771 — The Present State of Music
in France and ltaly — Charles Burney gives a stark
description of congestion there. In what he calls
a 'Dutch concert’, 400 students overflowing into
the dormitories, stairwells and courtyards of all
three institutions caused an ear-splitting racket.

Neapolitan concertos — hardly more than 50
in all - are always in 4 movements, of which the
fast main movement contains a fugue, and the
last movement a more or less disguised minuet
in 3/8 time. Although room for more personal
expression is hence restricted to the 2 slow move-
ments, taken overall Durante and Leo manage
to include a great deal notwithstanding. Much
dissimilarity of character can be put down to their
different keys of G minor and D major, however
in the respective fugues the older composer
clearly shows himself as the more modern. Lim-
ited to few motives remoulded into a ritornello,
the aggressive fugato frames interludes by the
concertmaster, accompanied transparently by
just one second violin and a viola, while never
losing its symmetrical form. On the other hand,
Leonardo Leo will have no such violinistic show-
manship, instead deploying in his fugue all sorts
of musical decoration with great finesse, though
still maintaining remarkable unity and coherence.

It is therefore understandable that noble and
educated connoisseurs among the bourgeoisie
were rapturous about Durante and Leo's exem-
plary creations in a modern stile antico and sought
to obtain copies for their libraries. Even Johann
Gottfried Herder came under their spell, despite
being not particularly musical: ‘Oh Saint Cecilia,
with what wonderful and heartfelt tones have
you imbued your chosen few: Leo, Durante, Pal-
estina [sicl], Marcello, Pergolesi, Handel, Bach and
their followers! Into them and out of them flow
the hallowed notes in a full pure river, until they
then divide into a thousand beautiful streams.’

When this encomium was penned in 1793
Antonio Vivaldi had been clean forgotten, that
composer who had taken the whole of Northern
Europe by storm in 1711 with the publication of
a set of string concertos: L'’Estro Armonico Opus
3. Truly breathtaking was Vivaldi's chutzpah in
just sweeping aside the gravitas and search for
meaning of Giovanni Legrenzi, that worthy suc-
cessor to Monteverdi and Cavalli. After adding
accompanying bass and orchestral framework to
a technique already quite well known and even
established in the written record, then further
enlivening it here and there with a few bold se-
quences, Vivaldi boldly declared this style to be
the new concerto.

He furthermore broadened the above-de-
scribed fingerboard characteristics to include
a string changing system, and through com-

bination of these two mechanisms attained
unimagined musical diversity. One might find
such tricks of the trade somewhat puerile and
perhaps weary of their prolonged flaunting in a
solo concerto performance, however in a work
with several soloists they become decidedly
more than the sum of their parts. Just trying to
follow fluctuating cooperation and confrontation
through such a concerto is in itself as exciting as a
detective novell An additional dimension, which
the listener can hardly abstract but is rather emo-
tionally overwhelmed by, is generated through
the weaving together and layering of seemingly
similar yet in reality very different figures that
nonetheless define the same harmony.

Vivaldi's Concerto in B minor Op. 3, No. 10,
presumably the last written in a total of four
concertos for four violins contained in that set,
draws on all these technical devices, formulated
in brilliant and exemplary manner, as the young
Johann Sebastian Bach may well have recognised.
Indeed, similarities to the violin passage work
particularly of the third and fourth Brandenburg
Concertos are undeniable. With good reason
Bach still recalled it in the 1730s, transcribing and
adapting this very composition when he required
a piece for four harpsichords (BWV 1065).

And yet it was not necessarily a good idea
in the early 18th century to publish works like
the here presented concertos RV 551 and RV 553,
since it is well known that for many rank-and-file
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violinists of the time first position remained ‘the
one and only’, and third position the ‘pinnacle
of emotion’. As pressure of competition among
[talian violin virtuosi was extremely great howev-
er, and extending the technical limits had been
stimulating interest for some time already, Pietro
Antonio Locatelli (1695-1764), living in Amster-
dam since 1729, published twelve violin concer-
tos together with 24 Caprices that he grandly
entitled LArte del Violino, in 1733, i.e. a good two
decades after Vivaldi's Opus 3. This music raised
not only eyebrows but also the technical yardstick
for the instrument. It is thus hardly surprising that
Giuseppe Tartini — another Italian violinist and
composer so fantastical that he was rumoured to
be in league with the devil - took up the gauntlet,
and with his variations L’Arte del Arco sought to
outdo his rival.

The concerto for four solo violins in F major
taken from Locatelli’'s collection Op. 4 published
two years later (1735), is — finis coronat opus — its
culmination. Probably composed already a good
two decades earlier, it thus seamlessly contin-
ues the series of Roman concertos for four violins
by Giuseppe Valentini (likely Locatelli's teacher)
and Giovanni Mossi (a devoted student of Corel-
li), who were all so eager to surpass each other
in monumental grandeur that Locatelli pushes
his competitors right up to 5th position. Adding
to the captivating violinistic pyrotechnics in this
concerto is the work’s masterful vertical construc-
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tion, an artistic dimension that cannot really be
comprehended by simply listening. Only by read-
ing through the score, and seeing who plays what
with whom, can one appreciate the artistry of, for
instance, a faultless 6-part canon from.
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‘With their Tartini and Vivaldi the foreigners
have pretty much played themselves out’, wrote
Johann Adolf Scheibe in 1739, and indeed, by
1750 Rome and Venice had sunk into violinistic
oblivion. Now Turin and Milan had risen to lead-
ing music centres and it was their productions
that were exported internationally. In the Duchy
of Savoy's capital city Gaetano Pugnani laid the
foundations of a future French violin school; in
Hapsburg Milan Giovanni Battista Sammartini
taught his students Christian Cannabich and Jo-
hann Christian Bach the easy-going galant style.

Galant style? Heretofore uncomfortably
pigeon-holed as late Baroque or pre-classical,
today we dignify music of the half-century from
1730 to 1780 with its own name. Gone are bizarre
figured basses and evasive interrupted cadences,
in their stead we have slow harmonic movement,

somewhat enlivened by rhythmic bass, but most
attention directed to the upper voice. Gone also
are minor keys: one or two symphonies in the
minor mode are a maximum for any composer
of the galant style. Out go the old trumpets as
well, replaced by milder horns, and oboes no
longer simply double the violin part, the wind
section rather now calmly supports the under-
lying harmonies. No more fugues or canons, no
more arithmetical games or sonorous piety, and
no more bumptious virtuosity either. Hencefor-
ward it was new music by people and above all
for the people.

Let us wrap up this musical excursion to the
boot-shaped peninsula with a quotation report-
ed to be from Johann Georg Pisendel, friend of
Bach and Telemann, and concertmaster of the
Dresden court orchestra from 1728 until his death
in 1755: ‘The Italians are uninhibited composers,
brilliant, vivacious, expressive, profound, noble in
thought, slightly eccentric, free, dashing, brazen,
overblown, at times negligent in tempo; but they
are also lyrical, cajoling, tender, touching and in-
ventive. They write more for connoisseurs than for
music lovers. What can one possibly add to that?

Reinhard Goebel, December 2022
Translation: Michael Swedlund
for JMBT, Berlin

Die Berlin Baroque Soloists ensemble was
founded in 1995 by Rainer Kussmaul, Raimar
Orlovsky, and other members of the Berlin Phil-
harmonic, alongside early music specialists. Their
aim was to present high-level performances of
early music on modern instruments. This con-
cept does not contradict the idea of historical
performance practice. The size of the ensemble
varies according to the requirements of each pro-
gramme. Rainer Kussmaul (1946-2017), with his es-
tablished international experience and great ex-
pertise in Baroque music, led the ensemble until
2010. Since then, the Berlin Baroque Soloists have
appointed leaders according to each individual
project: Bernhard Forck, Daniel Gaede, Frank Peter
Zimmermann, Gottfried von der Goltz, Daniel
Hope, Daishin Kashimoto, Willi Zimmermann
and Daniel Sepec are among those who have
appeared at the head of the ensemble over the
past decade. The group focuses on unjustly for-
gotten masterpieces, especially those by Georg
Philipp Telemann and lesser known composers.
The ensemble performs with renowned singers
such as Christine Schafer, Anna Prohaska, Doro-
thea Roschmann, Christiane Oelze, Sandrine Piau,
Sybilla Rubens, Bernarda Fink, Genia Kihmeijer,
Thomas Quasthoff, Mark Padmore and Michael
Schade; wind soloists such as Emmanuel Pahud,
Jacques Zoon, Albrecht Mayer, Jonathan Kelly,
Maurice Steger, Michala Petri, Radek Baborak, and
Reinhold Friedrich; harpsichordists and pianists
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Andreas Staier, Christine Schornsheim and Kris-
tian Bezuidenhout, as well as once-in-a-lifetime
violinist Frank Peter Zimmermann. Prominent
German TV celebrities and actors such as Chris-
tian Ehring, Burghart Klaussner and Armin Mller-
Stahl have joined them for concerts as presenters
or narrators too. In December 2014, the Berlin
Baroque Soloists gave their first performance
with a conductor, in which early music specialist
Reinhard Goebel directed a C.PE. Bach Jubilee
Concert at the Berlin Philharmonie featuring sym-
phonies and concertos by Bach’s famous son.
The concert was recorded by Sony and released
in November 2015 as a live CD.

In autumn 2017 their next recording for Sony
Classics, this time in a studio, featured J.S. Bach's
Brandenburg Concertos, once again conducted
by Reinhard Goebel, together with well known
soloists such as Reinhold Friedrich, Radek Baborédk
and Nils Ménkemeyer. They were rewarded with
the 2018 Opus Klassik prize in the category “Re-
cording of the Year”.

The critical and international audience re-
sponse to this new recording of the Brandenburg
Concertos was so euphoric that on a subsequent
— highly successful - tour of Europe, the Baroque
Soloists appointed Reinhard Goebel in May 2018
as their new Artistic Director.
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The ensemble’s work is well documented on
numerous CD recordings, all highly acclaimed by
the trade press. The musicians are the recipients
of numerous music awards over the years, includ-
ing a Grammy in 2005.

In May 2019 the Baroque Soloists received
the International Classical Music Award 2019 for
their recording of Bach's Violin Concertos togeth-
er with Frank-Peter Zimmermann. In 2022 the
ensemble again was awarded with another OPUS
Klassik in the category Sinfonic Recording of the
Year for Mozarts Serenades.

In the past, the group has worked with
various record labels, including EMI, Deutsche
Grammophon and SONY; they now work closely
with the music label Hanssler Classics.

www.berlinerbarocksolisten.de

BERLINER
BAROCK W OLISTEN

Reinhard Goebel
‘I see the future of Baroque orchestral music in
the hands of modern ensembles — the fetish of the
‘original instrument” has had its day, but not the
profoundly trained professional who guides an
orchestra into the deeper dimensions of the com-
position. For it isn't the instrument that makes the
music, but the head!” Reinhard Goebel

The Stddeutsche Zeitung reveres him as
an ‘icon of early music’, and the New York Times
applauds him as a ‘light in a sea of mediocrity".
Reinhard Goebel specialises in the repertoire of
the 17th and 18th centuries; As an expounder of
period performance practice for both early music
ensembles and modern orchestras, and as an
endless fount of knowledge about gems of the
repertoire, he is a worldrenowned specialist. In
May 2018 he was named artistic director of the
Berliner Barock Solisten with whom he pursued

an intensive artistic collaboration for years. Their
new recording of the Brandenburg Concertos for
Sony Classical (2017) was acclaimed by the press.
Eleonore Biining, on SWR2 radio: ‘It's as romantic
as the legendary first recording, just as sensual,
stormy, sparkling, resounding. It's more radical
in its tempi, but totally undogmatic as to the old
big questions of instrumentation and tuning. And
it goes a good deal further in phrasing, timbre,
the transparency of the musical interplay and
the interpretation of the tonal language. The
recording was awarded with the Opus Klassik
2018. Reinhard Goebel was the founder of the
legendary Musica Antiqua KéIn, whom he direct-
ed for 33 years. As a conductor, his unique way of
amalgamating passion for music with meticulous
musicological knowledge, inspires, captivates and
polarises today's orchestral scene. When asked in
interview whether too much knowledge might
be harmful to music, he answers, ‘That's not pos-
sible. Knowledge is the source of all inspiration!
[t's staggering. [..] Knowledge intoxicates, and
more knowledge is yet more intoxicating.” (VAN
magazine, 2.3.2016). In forthcoming seasons, he
is looking forward to musical encounters with
the Budapest Festival Orchestra, the Czech
Philharmonic Orchestra, the Scottish Chamber
Orchestra, the Stavanger Symphony Orchestra,
the German Radio Symphony Orchestras in
Frankfurt, Cologne, Munich and Saarbriicken as
well as several tours with Berliner Barock Solisten,
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among others. Reinhard Goebel has worked with
orchestras such as Berlin Philharmonic, Dresden
Staatskappelle, Konzerthausorchester Berlin,
the Deutsche Kammerphilharmonie Bremen,
the Berliner Barock Solisten, the German Ra-
dio Symhony Orchestras in Frankfurt, Cologne,
Hanover, Munich, Leipzig and Saarbrlcken, the
Academy of Ancient Music as well as the Taipei,
Melbourne and Sydney Symphony Orchestras.
He is principal guest conductor of the Bavarian
Chamber Philharmonic in Augsburg, and in 2010
succeeded Nicolaus Harnoncourt as professor at
the Salzburg Mozarteum. CD recordings featuring
Reinhard Goebel can be found on all the great
labels: Deutsche Harmonia Mundi, Deutsche
Grammophon, Sony BMG and Oehms Classics.
In February 2008 Reinhard Goebel, along with Ko-
rean violinist Yura Lee and the Bavarian Chamber
Philharmonic, was awarded the distinguished Di-
apason d'Or for his “Mozart in Paris” CD, released
at the Augsburg Mozart Festival in 2007 - a prize
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he had already received for several recordings
with Musica Antiqua Kéln. In spring 2010 he was
presented once again with the Diapason d'Or
for the newly-edited Deutsche Grammophon
recording “Le Parnasse Francais” with Musica An-
tiqua Koln, whose original recording from 1978
had already won him the same award. Reinhard
Goebel is the recipient of the Bach-Medaille of
the City of Leipzig, which was awarded to him in
2017 among other things for his pioneering and
‘irrepressible exploration of the repertoire beyond
the established names’. Libeck honoured Rein-
hard Goebel in 1984 with the Buxtehude Prize, as
did Magdeburg in 2002 with the Telemann Prize.
As early as 1980 he won the Siemens Férderpreis,
and in 1997 the Nordrhein-Westfalen state award,
presented in person by the future German presi-
dent, Johannes Rau. In April 2007 the IMA award
was conferred on him in London, and in 2015
the BBC Music Magazine chose him to appear
on their list of the 20 best violinists of all time.
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