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Mischa Maisky ist der einzige Cellist weltweit, der sowohl bei Mstislaw Rostropowitsch als 
auch bei Gregor Piatigorsky studiert hat. Rostropowitsch pries Mischa Maisky als „... eines 
der außergewöhnlichsten Talente der jüngeren Generation. Sein Spiel kombiniert Poesie 
und erlesene Zartheit mit großem Temperament und brillanter Spieltechnik.“
Mischa Maisky wurde in Lettland geboren, studierte am Moskauer Tschaikowsky  
Konservatorium, konzertiert auf allen fünf Kontinenten dieser Erde und wurde nach seiner 
Repatriierung in Israel mit Begeisterung in den großen Musiksälen in London, Paris, Berlin, 
Wien, New York, Tokyo und vielen anderen empfangen.
Der Ausnahmecellist sieht sich selbst als Weltbürger: „Ich spiele ein italienisches Cello, mit 
französischen und deutschen Bögen und österreichischen und deutschen Saiten, meine 
sechs Kinder wurden in vier verschiedenen Ländern geboren, meine zweite Frau ist Halb-Sri 
Lankerin – Halb-Italienerin, ich fahre ein japanisches Auto, trage eine Schweizer Uhr, eine 
indische Halskette und ich fühle mich überall dort wohl, wo die Leute klassische Musik ge-
nießen und schätzen.“
Als exklusiver „Deutsche Grammophon“ Künstler der letzten 30 Jahre produzierte Mischa 
Maisky über 35 Aufnahmen mit renommierten Orchestern wie u.a. den Wiener und Berliner 
Philharmonikern, London Symphony, Israel Philharmonic, Orchestre de Paris, Orpheus und 
Chamber Orchestra of Europe. Seine Aufnahmen erregten bei der internationalen Kritik 
großes Aufsehen und einige davon wurden fünf Mal mit dem Record Academy Prize in 
Tokyo, drei Mal mit dem Echo Deutscher Schallplattenpreis, dem Grand Prix du Disque in 
Paris und dem Diapason d’Or ausgezeichnet und für den begehrten Grammy nominiert. Ein 
besonderer Höhepunkt seiner Konzerttätigkeit war zweifellos das Jahr 2000, in dem Mischa 
Maisky den 250. Todestag Johann Sebastian Bachs auf eine ganz besondere Weise würdig-
te. In einem Konzertmarathon von weit über 100 Konzerten brachte er Bachs Solosuiten 
weltweit zur Aufführung.
Um seine tiefe Verehrung und Bewunderung für diesen Komponisten auszudrücken, nahm 
Mischa Maisky Bachs Solosuiten im Laufe seiner Karriere bereits drei Mal auf. Zu seinen weite-
ren künstlerischen Höhepunkten gehörten seine Trio Auftritte in der Carnegie Hall mit Itzhak 
Perlman und Evgeny Kissin im Dezember 2015. Durch zahlreiche Auftritte mit führenden Or-
chestern der Welt, seine regelmäßige Präsenz bei den renommiertesten internationalen Festi-
vals und Klassikreihen, aber auch durch die Zusammenarbeit mit hervorragenden Dirigenten 
wie Leonard Bernstein, Carlo Maria Giulini, Lorin Maazel, Zubin Mehta, Riccardo Muti, Giusep-
pe Sinopoli, Vladimir Ashkenazy, Daniel Barenboim, James Levine, Charles Dutoit, Yuri Temir-
kanov, Mariss Jansons, Valery Gergiev und Gustavo Dudamel sowie Kammermusikpartnern 
wie Martha Argerich, Radu Lupu, Nelson Freire, Evgeny Kissin, Itzhak Perlman,  
Lang Lang, Peter Serkin, Gidon Kremer, Yuri Bashmet, Vadim Repin, Maxim Vengerov,  
Joshua Bell, Julian Rachlin, Janine Jansen und andere hat Mischa Maisky seinen  
internationalen Ruf als Cellist gefestigt.

Mischa Maisky, Violoncello
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Würth Philharmoniker
Seit ihrer Gründung im Jahr 2017 
und ihrem ersten Auftritt anläss-
lich der Eröffnungsfeierlichkeiten 
des Carmen Würth Forum über-
zeugen die Würth Philharmoniker 
als dort angesiedeltes Orchestra 
in Residence mit einem breiten 
Repertoire von klassischen bis hin 
zu zeitgenössischen Kompositio-
nen ihr Publikum. Das Orchester 
ist ein weiterer Meilenstein des  
kulturellen Engagements der Un- 

ternehmensgruppe Würth neben den Kunstaktivitäten. Chefdirigent der Würth  
Philharmoniker ist seit 2020 Claudio Vandelli.
Mit ihrem kraftvollen Klang und nuancierten Interpretationen bringen die Würth Phil-
harmoniker Musik von außergewöhnlicher Qualität in ihre Heimatregion Hohenlohe, 
was sie als professionelles Sinfonieorchester in der Region einzigartig macht. In ihrer 
noch jungen Biografie erspielten sie sich innerhalb kürzester Zeit einen hervorragen-
den Ruf und in jeder Saison empfangen sie zahlreiche renommierte Künstler:innen am 
Pult und auf der Bühne in Künzelsau.
Bei Gastspielen in weltweit bedeutenden Konzertsälen treten die Würth Philharmoni-
ker auch international in Erscheinung. Sie spielten unter anderem im Concertgebouw 
in Amsterdam, in der Londoner Cadogan Hall, in der National Concert Hall in Dublin, 
im Festspielhaus Baden-Baden, sowie im Goldenen Saal des Musikvereins Wien und 
in der Liederhalle Stuttgart. Die Saison 2023/24 der Würth Philharmoniker verspricht 
erneut große Konzerte im Carmen Würth Forum mit international bekannten So-
list:innen. Es ist unter anderem gelungen, Aida Garifullina, Diana Damrau und Nicolas 
Testé, Lise de la Salle, Francesco Piemontesi sowie erneut Alban Gerhardt und Julian 
Prégardien zu gewinnen. Neben dem Chefdirigenten Claudio Vandelli stehen immer 
wieder weitere renommierte Gastdirigent:innen am Pult der Würth Philharmoniker, 
darunter Anu Tali, Charles Dutoit, Jörg Widmann, Pavel Baleff und der Erste Gast- 
dirigent Martin Panteleev. Zudem gibt es ein Wiedersehen mit Lawrence Foster.
Darüber hinaus präsentieren sich die Würth Philharmoniker auch in der Saison 2023/24 
im Rahmen von Gastspielen auf bekannten Konzertbühnen im In- und Ausland,  
wie zum Beispiel im Kultur- und Kongresszentrum Rosenheim, beim George Enescu 
Festival im Ateneul Român in Bukarest und im großen Saal der Stiftung Mozarteum 
Salzburg. Auch beim Familien- und Jugendkonzert mit Elisabeth Fuchs im Würth Haus 
Rorschach wird das Orchester zu erleben sein.



Im Eigentum der Reinhold Würth Musikstiftung befinden sich mehrere historisch be-
deutende Instrumente, insbesondere die Violine „Ex Ries“ aus dem Jahr 1693 des 
italienischen Geigenbaumeisters Antonio Stradivari, die seit 2020 von Veronika Eberle 
gespielt wird. Zudem unter anderem eine Geige von Giovanni Battista Gabrielli aus 
dem Jahre 1770, derzeit an die russische Geigerin Ksenia Dubrovskaya verliehen, so-
wie eine Violine von Tommaso Balestrieri, Mantua ca. 1783-85, die vom Konzertmeis-
ter der Würth Philharmoniker, Catalin Desaga, gespielt wird.

Claudio Vandelli, Dirigent
Claudio Vandellis besondere Qualitä-
ten liegen darin, Instrumental- und Ge-
sangssolisten auf einfühlsame Art und 
Weise zu begleiten, seinen Orchestern 
einen reichhaltigen, vielfarbigen Klang 
zu entlocken und aus jedem einzelnen 
Musiker das Beste herauszuholen.
Nach einem erfolgreichen Gastspiel beim 
renommierten Enescu Festival in Bukarest 
eröffnet Chefdirigent Claudio Vandelli 
mit den Würth Philharmonikern die  
Saison 2023/24 im Carmen Würth- 
Forum in Künzelsau mit einem Rachmaninow-Schwerpunkt und den Klaviersolisten 
Francesco Piemontesi und Lise de la Salle. Im weiteren Saisonverlauf stehen Konzerte 
mit unter anderem Mischa Maisky (Dvorák Cello-Konzert), Aida Garifullina und Julian 
Prégardien sowie Gastspiele in Salzburg und Baden-Baden am Programm. Ein besonderes  
Highlight 2024 markiert Gustav Mahlers 2. Sinfonie („Auferstehungssinfonie“) zu  
Ostern. In vergangenen Saisonen leitete der aus Mailand stammende Dirigent die Würth 
Philharmoniker in zahlreichen Konzerten im In- und Ausland mit SolistInnen wie Fazil Say,  
Anna Netrebko, Regula Mühlemann, Lars Vogt, Juan Diego Flórez, Sir Bryn Terfel,  
Cecila Bartoli und Khatia Buniatishvili mit Werken aller Zeitepochen, darunter u.a.  
Verdis Messa da Requiem und Carl Orffs monumentale Carmina Burana. 2020 legte  
er mit den Würth Philharmonikern die bei Challenge Classics erschienene Aufnahme 
von Johannes Brahms‘ Klavierquartett Nr. 1 op. 25 orchestriert von Arnold Schönberg 
und dessen Akademische Festouvertüre vor.



Claudio Vandelli blickt auf eine langjährige internationale Karriere zurück. Stationen 
seiner Laufbahn führten ihn in die Berliner Philharmonie, die Royal Albert Hall, den Wiener  
Musikverein und das Wiener Konzerthaus, das Teatro Colon in Buenso Aires, das  
Mariinsky Theater in St. Petersburg, die Zaryadye Hall und das Tschaikowsky Conservato-
ry in Moskau, die Prager Smetana Hall und viele andere mehr, wo er u.a. die Hamburger  
Symphoniker, das Gürzenich Orchester Köln, das Royal Philharmonic Orchestra, die 
Moscow Soloists und das Royal Danish Orchestra dirigierte. Auch das Sinfonieorchester 
Kiew sowie das Philharmonische Orchester und das Orchester der Oper in Odessa  
dirigierte er mehrmals.
Dem Novaya Rossiya State Symphony Orchestra war Vandelli als ständiger Gastdirigent 
verpflichtet. Unter anderem dirigierte er den Klangkörper wiederholt beim Sotchi Winter 
Festival. Einige dieser Konzerte wurden live gestreamt oder für Kultursender aufgenom-
men. Das Galakonzert des Winterfestivals 2017 mit den Solisten Vadim Repin, Avi Avital, 
und Denis Matsuev wurde vom französischen Sender Mezzo TV aufgezeichnet.
Eine besondere Reichweite erlangte das Open-Air-Konzert “Sommernacht der Stars” 
mit Anna Netrebko, Jonas Kaufmann, Thomas Hamspon, Ildar Abdrazakov und Elena 
Zhidkova, das Vandelli am Münchener Königsplatz dirigierte. Es wurde vom ZDF auf- 
gezeichnet und in Kinos weltweit ausgestrahlt.
Seit Jahrzehnten widmet sich Claudio Vandelli der Gründung von neuen Orchestern 
mit jungen, talentierten Musikern aus aller Welt. So stellte er für das bekannte Festival 
in Verbier (CH) die drei internationalen Festival Orchester zusammen und dirigierte die 
erste Tournee des Verbier Festival Orchesters mit Khatia Buniatishvili als Solistin. Van-
delli blieb dem Festival über zehn Jahre lang als Director of the Music Department ver-
bunden. Seit 2019 hat er die Verantwortung für das Pan-Caucasian Youth Orchestra, 
das junge Musiker aus der Kaukasusregion auf höchstem Niveau vereint und das beim 
Tsinandali Festival in Georgien jährlich residiert. Auch 2024 gilt dieser Region Vandellis  
besondere Aufmerksamkeit. So dirigiert er unter anderem wiederholt in Georgien,  
Moldawien und Turkmenistan.

Stimmungen, Rep. & Konzertservice

Mietinstrumente ab  40,- pro Monat

gebrauchte Klaviere ab  1.500,-
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Tel. 08031-31 474
www.piano-bredschneider.de
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Antonín Dvorák (1841-1904)

Karneval-Ouvertüre op. 92 (1891)

Cellokonzert h-moll op. 104 (1895/96)
I Allegro
II Adagio, ma non troppo
III Finale. Allegro moderato - Andante - Allegro vivo

9. Symphonie e-moll op. 95 »Aus der Neuen Welt« (1893)
I Adagio - Allegro molto
II Largo
III Scherzo. Molto vivace
IV Allegro con fuoco

Der bunte Taumel äußeren Lebens

Karneval-Ouvertüre
Sieht man davon ab, dass Dvorák seine zehn Opern über seine  gesamte Laufbahn ver-
teilt komponierte (1870-1903), so ist sein Weg ganz klar davon gekennzeichnet, dass 
er als ‚absoluter Musiker‘ konservativer Façon begann, sich dann zunehmend auch für 
programmatische Musik interessierte, der er sich schließlich in seinen letzten Orchester-
werken ausschließlich widmete, bevor er in seinen letzten Lebensjahren seinen gesam-
ten Ehrgeiz darauf verwendete, es auch als Opernkomponist zu zeitlosem Ansehen zu 
bringen - was ihm dann ja auch, mit seinem großen Erfolgswerk »Rusalka« im Jahre 
1900 tatsächlich gelang. Seine ersten programmgebundenen Instrumentalkompo- 
sitionen waren naturgemäß die Ouvertüren zu seinen frühen Opern. 
Doch dann schuf er 1883 mit »Husitská«, der Hussitischen Ouvertüre op. 67, eine 
selbständige Konzertouvertüre in der Nachfolge der Konzertouvertüren Beethovens, 
Mendelssohns und Schumanns, aber auch der symphonischen Dichtungen Franz Liszts. 
Der große Erfolg der »Husitská« hat ihn sicher ermutigt, acht Jahre später (1891-92) 
einen Zyklus von drei Konzertouvertüren, als deren Vorbild vielleicht auch die zum  
Zyklus »Mein Vaterland« zusammengestellten sechs symphonischen Dichtungen 



seines großen Landsmanns und Vorgängers Bedrich Smetana angesehen werden  
können. Doch ist das Programm von Dvoráks Konzertouvertüren keine Landschafts-
schilderung, sondern abstrakter gefasst: »In der Natur« op. 91 handelt vom geheim-
nisvollen Urgrund der Natur, »Karneval« op. 92 vom bunten Taumel des äußeren 
Lebens, und »Othello«, konkret der tragischen Handlung von Shakespeares Drama 
verbunden, von der leidenschaftlichen Liebe mit ihrer archaischen Schattenseite, der 
Eifersucht. 
Dvorák benannte den dreiteiligen Zyklus ursprünglich »Natur, Leben, Liebe«, und  
natürlich war es so geplant, dass - wie bei Smetanas »Vaterland« - jedes der Werke für 
sich allein gespielt werden kann, doch dann wünschte sein Verleger Simrock, dass die 
Ouvertüren zwecks besserer Vermarktbarkeit getrennt voneinander vorgestellt und 
veröffentlicht werden sollten, und Dvorák entsprach seinem Wunsch. Der heute zu 
hörende »Karneval« ist also eigentlich kein unabhängiges Werk, sondern das Mittel- 
stück eines musikalisch-zyklisch aufeinander bezogenen Triptychons, in welchem  
das Hauptthema der ersten Ouvertüre, welches die Natur selbst symbolisiert, in den 
anderen zwei Ouvertüren an entscheidender Stelle wieder auftaucht. In der Folge er-
wies sich der »Karneval« als das mit Abstand erfolgreichste Stück des Triptychons, das 
bald in einem Atemzug mit dem gleichfalls sofort überall beliebten »Scherzo  
capriccioso« genannt wurde und sich weltweit eines der beliebtesten Werke zur Eröff-
nung eines symphonischen Programms durchsetzte. Der »Karneval« zählte lange Zeit,  
als Dvorák sich bereits in der angelsächsischen Welt als der erfolgreichste symphoni-
sche Komponist seiner Epoche (also noch angesehener als Brahms oder Tschaikowsky)  
etabliert hatte, zu seinen meistgespielten Werken. Heute ist er immer noch sehr  
beliebt, vor allem in seiner tschechischen Heimat, doch haben ihm die größeren Werke, 
vor allem die reifen Symphonien, längst den Rang abgelaufen.
Während die ursprünglich den »Karneval« umrahmenden Ouvertüren »In der Natur« 
und »Othello« in ihrem Grundcharakter von getragener Bewegung mit einem beweg-
teren Mittelteil sind, ist der »Karneval« - eigentlich »Leben« betitelt - in seinen Rah-
menteilen ein ausgelassen vorwärtsstürmender Satz mit einem ruhigen Mittelteil. Im 
lyrischen Andantino-Mittelteil wird dann das Mottothema aus der Ouvertüre »In der 
Natur« zitiert, bevor die Musik in ihre dramatisch aufgeladene Themendurchführung 
geschickt wird. Der »Karneval« ist mit seinem tänzerischen, oft dem Takt widerspre-
chenden Feuer durchaus den bis heute so populären Slawischen Tänzen Dvoráks ver-
wandt und eroberte seit der Uraufführung am 28. April 1892 - im Abschiedskonzert 
des Komponisten, bevor er in die USA ging - die musikalische Welt im Sturm.



Die Krönung der Gattung

Cellokonzert h-moll
Dvorák hat drei Solokonzerte geschrieben. Das Klavierkonzert in g-moll op. 33 von 
1876, ein sehr poetisches Werk, hatte manche prominenten Fürsprecher wie etwa  
Svjatoslav Richter, doch außer in der tschechischen Heimat ist es weitgehend unbekannt 
geblieben. Dagegen gehört das Violinkonzert in a-moll op. 53 von 1879-80 durchaus 
zu den Repertoirewerken, die die meisten Geigenvirtuosen in ihrem ständigen Gepäck 
führen. Während dieses mit der Form sehr frei und rhapsodisch verfährt, kehrt Dvorák in 
seinem letzten konzertanten Werk, dem Cellokonzert, zurück zu einem klaren Bekennt-
nis zur überlieferten Formgebung, und es gelingt ihm der ganz große Wurf. Zwar haben 
vor ihm Haydn, Boccherini, Schumann, Volkmann, Saint-Saëns und Lalo viel gespiel-
te Cellokonzerte geschrieben, und nach ihm sollten von Elgar, Prokofieff, Hindemith, 
Schostakowitsch etc. weitere höchst erfolgreiche Beiträge zur Gattung entstehen, doch 
war eigentlich allen Kennern und Musikfreunden sehr bald klar, dass Dvorák mit seinem 
späten Konzert das bedeutendste Werk überhaupt für Cello und Orchester gelungen 
ist, und daran hat sich bis heute nichts geändert. Will ein Cellist sein solistisches Format 
unter Beweis stellen, so ist Dvoráks Konzert der entscheidende Gradmesser.
Die Symphonie »Aus der Neuen Welt« war das erste große Werk, das Dvorák nach 
seiner Ankunft in den Vereinigten Staaten komponierte, und in ihr drückt sich sein  
ungebrochener Optimismus, jene ungebremste Kraft aus, die mit dem Beginn einer  
neuen Unternehmung verbunden ist. Das Cellokonzert hingegen entstand als letztes 
Werk auf amerikanischem Boden, und in seinem Herzen war der Komponisten längst 
wieder in seiner tschechischen Heimat. In diesem Konzert hat Dvorák zu einer einmaligen 
Verschmelzung seiner Meisterschaft in der Disziplin der symphonischen Architektur mit 
seiner Neigung zu rhapsodischer Freiheit, zu assoziativer Ausspinnung der thematischen 
Verwandtschaften, zu überquellendem Reichtum der Erfindung gefunden. Angeblich 
wurde er zur Komposition angeregt, als er im März 1894 in New York das Cellokonzert 
von Victor Herbert, dem Cello-Stimmführer der heutigen New Yorker Philharmoniker, 
hörte. Zwischen dem 8. November 1894 und dem 9. Februar 1895, also innerhalb von 
genau einem Vierteljahr, entwarf Dvorák das Konzert zunächst in der Skizze und führte 
es dann in der Partitur aus. 
Im Mittelteil des langsamen Satzes zitierte er sich selbst aus einem Lied seines Opus 82, 
»Lasst mich allein«. Dieses Lied war zur Lieblingsmelodie seiner Schwägerin Josefine 
Kounic, seiner ersten großen Liebe, geworden. Doch nun war Josefine schwer erkrankt, 
und nach seiner Rückkehr nach Tschechien starb sie. Daraufhin arbeitete Dvorák  
den Schluss des Finales komplett um. Er fügte eine wehmütig Abschied nehmende  
Andante-Episode ein, in welcher sowohl das Hauptthema des ersten Satzes wieder- 
kehrt und der Gesamtform zyklische Geschlossenheit verleiht, als auch das Lied »Lasst 
mich allein« in aller Ausführlichkeit zur Aussprache kommt. 



Er widmete das Konzert seinem Freund und Landsmann, dem Cellisten Hanuš Wihan, 
musste allerdings zugleich dessen Begehrlichkeiten der Selbstdarstellung abwehren. 
Denn Wihan wollte ausgerechnet diese langsame Episode am Ende des Konzerts strei-
chen und an ihrer Stelle eine lange Solokadenz spielen, was der Komponist natürlich 
ablehnte. Zur Uraufführung kam Dvoráks Cellokonzert unter seiner eigenen Leitung am 
19. März 1896 in London mit dem jungen Solisten Leo Stern, mit dem er es zuvor mit 
geradezu vehementer Intensität einstudiert hatte.
Es ist erstaunlich, dass es mit Dvoráks Cellokonzert ausgerechnet ein Konzert, in wel-
chem keine Solokadenz vorkommt - wie dies beispielsweise auch im Violinkonzert von 
Mendelssohn der Fall ist -, zum unbestrittenen Höhepunkt der Gattung gebracht hat. 
Alle drei Sätze sind dramaturgisch mitreißend, bezwingend schlüssig, unter Einbezie-
hung extremer Kontraste, dabei mit herrlich subtiler Verwandtschaft der Themen unter-
einander gebaut, und zum Ende der Ecksätze ist bei aller scheinbaren Weitschweifigkeit 
jeweils eine Verdichtung der Aussage gefunden, die es ermöglicht, bei aller Nachdrück-
lichkeit äußerst knapp zu schließen, ohne dass irgendein Eindruck von unangemessener 
Kürze oder Überdehnung entstünde. Die Proportionen sind absolut stimmig, die Dra-
maturgie schafft genau jenes Verhältnis von Erwartetem und Überraschendem, um die 
Hörer bis zum letzten Augenblick zu fesseln. Über das zweite Thema des ersten Satzes 
haben mehrere Kommentatoren treffend bemerkt, es sei eines der schönsten Themen, 
die je für Horn geschrieben wurden, und der Komponist war hier zutiefst berührt von 
seiner eigenen Schöpfung. Der greise Brahms, einst Dvoráks größter Förderer, soll be-
merkt haben, dass er, hätte er gewusst, wie wunderbar diese Musik klingt, auch ein Cel-
lokonzert geschrieben hätte. Es darf bezweifelt werden, ob er damit ebenso erfolgreich 
wie Dvorák gewesen wäre.

»Aus der Neuen Welt«

Neunte Symphonie e-moll
Im September 1892 macht Dvorák den „Sprung über den großen Teich“. Die reiche 
Mäzenatin Jeanette Thurber hat 1885 in New York das Nationalkonservatorium für Mu-
sik gegründet, und es gelingt, Dvorák mit einer stattlichen Geldsumme zu ködern und 
auf zwei Jahre zu verpflichten, „drei Stunden täglich Komposition und Instrumentation 
zu unterrichten und außerdem in acht Monaten vier Konzerte mit Schülern des Konser-
vatoriums und sechs Konzerte in amerikanischen Städten einzustudieren. Dafür bekom-
me ich 15.000 Dollar.“ Mit der eigens bestellten Kantate The American Flag im Gepäck 
und in Begleitung seiner Frau, zweier seiner Kinder und seines Assistenten Josef Kovarík 
trifft Dvorák in New York ein. „Gleich am Tag nach meiner Ankunft schrieben alle hie-
sigen Zeitungen, englische, tschechische und deutsche, sehr viel und begeistert über 
mich; sie begrüßen mich als den größten Komponisten der ganzen Welt und erwarten 
sehr viel von meinem Wirken hier, so dass ich begierig bin, was es weiter geben wird.“



Er bezieht eine Wohnung in der 17th Street East, geht täglich im Central Park spa-
zieren, leitet Konzerte mit seinen Werken und lebt weiter sein diszipliniertes Leben, er-
scheint selten auf Empfängen und in Konzerten. Vom Januar bis 23. Mai komponiert 
er unter dem Eindruck all des Neuen, was in sein Leben getreten ist, als erstes Werk 
auf amerikanischem Boden seine Neunte (und letzte) Symphonie e-moll op. 95 (nach 
damaliger Zählung der veröffentlichten Werke seine Fünfte), die Symphonie aus der 
Neuen Welt. Sie sollte sein erfolgreichstes Werk werden, und in der ganzen Welt gibt 
es schon bald kein einigermaßen bedeutendes Orchester, das diese Symphonie nicht 
im regelmäßigen Repertoire führen würde.
Dvorák schreibt die Skizze seiner Neunten Symphonie in New York vom 10. Januar bis 
12. Mai 1893, und parallel dazu die Partitur, mit deren Niederschrift er am 9. Februar 
beginnt, um das Werk am 24. Mai in Partitur zu vollenden. Die höchst erfolgreiche 
Uraufführung am 16. Dezember 1893 in der Carnegie Hall spielt das Orchester der 
Philharmonic Society (die späteren New Yorker Philharmoniker) unter dem deutschen 
Dirigenten Anton Seidl, mit dem sich Dvorák blendend versteht, auch wenn Seidl „ein 
wilder Rebell und Gotteslästerer“ ist und „manchmal Reden führte, dass es ein Graus 
war“. Seidl ist ein höchst erfahrener Musiker, der mit Wagner befreundet gewesen 
war und in Bayreuth die Uraufführungen des Rings des Nibelungen vorbereitet hatte.
Den Namen From the New World hat Dvorák dem Werk unmittelbar vor der ersten 
Aufführung gegeben. Dass sie so heißt und nicht etwa For the New World, darf man als 
Hinweis auffassen, dass sich in ihr die Eindrücke spiegeln, die Dvorák seit einem Vier-
teljahr in dieser neuen Welt in sich aufsog. Immer wieder wurde daher thematisiert, in-
wieweit Lieder der schwarz-afrikanischen oder indianischen Amerikaner eine tragende 
Rolle in dem Werk spielen. Der schwarze Komponist Nathaniel Dett schrieb darüber in 
Thompson’s International Cyclopedia of Music: „Lassen wir den musikalischen Wert, 
den sie an sich hat, außer acht, so beruht ihre große Bedeutung darin, dass Tonweisen 
der Negermusik auch von symphonischem Wertgehalt sind. Es war wie ein Bombenwurf 
in das amerikanische Denken hinein, das sich vielleicht ganz unbewusst die Annahme 
zu eigen gemacht hatte, dass mit Rücksicht auf die minderwertige Stellung der Sklaven  
alles von ihnen Geschaffene notwendigerweise gleichfalls minderwertig sein müsse. 
Aber ebenso, wie ‚eine Schwalbe noch keinen Sommer macht’, hat auch Dvoráks 
Symphonie noch keine neue Kompositionsschule begründet.“ 
Es war der in rücksichtslose Unbefangenheit gekleidete Mut Dvoráks, der es ihm  
möglich machte, die Grenzen der gesellschaftlichen Konvention völlig gewaltlos zu 
durchqueren und für das Establishment in der Neuen Welt ein Fenster in eine an-
dere Neue Welt zu öffnen – gleich dem Narren, der bei Hof die Wahrheit sagt. Man 
konnte sich ja damit beruhigen, dass man seine sich nicht nach der Etikette richtende 
Handlung seiner Naivität zuschrieb. Es ist nicht übertrieben, vom Handstreich einer 
stillen Revolution zu sprechen, einer Revolution ohne Ideologie, die auf die Menschen 
einwirkte, ohne die Argumentationswut ihres Intellekts anzusprechen. Es war dann 
Dvoráks amerikanischer Schüler Rubin Goldmark, der in der Folge in den 1920er Jahren 



mit seiner »Negro Phantasy« die Epoche der originär amerikanischen Kunstmusik 
einleitete, die aus den Melodien der urbanen schwarzen Bevölkerung schöpft, be-
vor dann Goldmarks Schüler George Gershwin eine wahrhaft populäre amerikanische 
Musik für den Konzertsaal zu schaffen imstande war.
Die unsterblich gewordene Englischhorn-Melodie des Largos ist inspiriert worden vom 
Begräbnis im Walde aus Henry W. Longfellows 1856 erschienenem Song of Hiawatha, 
das Scherzo von den Indianertänzen aus derselben im damaligen Amerika äußerst  
populären dichterischen Quelle. Später hat Dvoráks Schüler William Arms Fisher 
(1861-1948) die Hauptmelodie des Largos auf ein eigenes Gedicht in dem Song Goin’ 
Home arrangiert, der so beliebt wurde, dass ihn schließlich die meisten Amerikaner 
für das Original hielten und meinten, Dvorák habe ein Volkslied in seine Symphonie 
übernommen.
Dem Allegro molto-Kopfsatz ist eine Adagio-Introduktion vorangestellt, von der  
Dvorák wünschte, dass sie „sehr gedehnt“ gespielt würde. Diese Einleitung schafft 
mit den harmonischen Spannungen und den scharfen dynamischen Gegensätzen eine  
große Erwartungshaltung, die im schnellen Tempo mit hinreißenden Themen und  
einer sehr dramatischen Satzentwicklung eingelöst wird. Das aus Dreiklängen auf- 
gebaute Hauptthema kehrt auch im Verlauf der anderen Sätze an Kulminationspunk-
ten wieder. Die ergänzende Seitenfigur ist in ihrem figurativ parlierenden Charakter, 
in dem sonnig anheimelnden Charme und der tänzerischen Eleganz typischer  
Dvorák. Dieser Seitenfigur verwandt ist das behende zweite Thema, das überführt 
zum den Hauptgegensatz verkörpernden, ruhigen dritten Thema, welches zuerst von 
der Flöte vorgetragen wird. Mit dem Wiedereintritt des ersten Themas beginnt die 
Durchführung, mit einem sehr wirkungsvollen harmonischen Aufriss in Form des aus 
der sicheren harmonischen Orientierung heraus strebenden übermäßigen Dreiklangs. 
In knapp umrissenen Steigerungsanläufen wird der Höhepunkt des Satzes erreicht, 
und noch die ganze Reprise ist belebt von dem fulminanten Drive, der hier entfacht 
wird. Es ist ein klassisch gebauter Sonatensatz, doch der entsteht mit einer unwill- 
kürlichen Natürlichkeit, als würde die Form soeben erfunden.
Das Largo öffnet mit einer mottohaften Folge von Akkorden, auf die im Folgenden an 
Schlüsselstellen zurückgegriffen wird. Es folgt die berühmte, pentatonisch (fünftönig)  
geführte Englischhorn-Melodie, dann nochmals die vom Anfang übernommene  
Akkordfolge (diesmal in den Holzbläsern), und die Wiederholung der Hauptmelodie. 
Eine zauberisch ferne Stimmung wird in der folgenden Più mosso-Überleitung beschwo-
ren, und nun intonieren die Klarinetten, kontrapunktiert von Pizzicato-Kontrabässen,  
das mystische Zentrum des Satzes. Nochmals kommt die Più mosso-Figur, und nun 
wiederholen die Geigen in mitteltiefer Lage den erhaben wehmütigen Gesang. Sein 
Verklingen in idyllischem Cis-Dur wird jäh unterbrochen vom Staccato-Figurenwerk 
der Oboe. Die überraschende Steigerung führt zur mächtigen Fortissimo-Wieder- 
kehr des Hauptmotivs aus dem Kopfsatz (in den Posaunen) im Widerspiel mit  
anderen wohleingeprägten Motivköpfen. Zurück im piano, trägt das Englischhorn  



noch einmal seine Melodie vor, deren Fortspinnung in den Streichern versonnen zum 
Halten kommt und eine Reise durch die Welt der Instrumentation unternimmt, bevor 
ein letztes Mal die Akkordfolge erklingt, die schon den Satz eröffnet hatte. Der Vor-
hang, die geteilten Kontrabässe haben das dezente letzte Wort.
Das Scherzo ist einer von Dvoráks hinreißendsten stilisierten Tanzsätzen, getragen von 
ungemein kraftvollen und charakteristischen Rhythmen. In der Coda taucht plötzlich 
wieder das Hauptthema des Kopfsatzes auf. 
So effektiv, wie das Scherzo mit einem Tuttischlag endet, so furios und wuchtig  
beginnt das Finale mit seinem heroischen Hauptthema. Das lyrisch ausgesponnene 
Gegenthema wird von der Klarinette vorgetragen, doch der dominante Zug des Fi-
nales, das spielfreudig aufbegehrende Vorwärtsdrängen, übernimmt sogleich wieder. 
Dann, im Verlauf der Durchführung, treten als integrierte Elemente die Hauptthemen 
der Mittelsätze in Aktion, dann – in engem Wechselspiel mit dem Hauptthema des 
Finales – auch das Hauptthema des Kopfsatzes. Die Idee der zyklischen Form ist just 
vor dem machtvollen Eintritt der Reprise in effektivster Weise realisiert. Zum Ende wer-
den die Themen aller vier Sätze noch einmal in grandioser Manier vor- und teilweise 
gegeneinander geführt – allerdings nicht in so organischer Weise wie zuvor, jedoch 
umso wirkungsvoller in der prunkvollen, dichten Abfolge von Maestoso und Stretto.
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