
Liebe Freundinnen und Freunde von Young Euro Classic,

Online: KonzerteinführunOnline: Konzerteinführung als Podcast*g als Podcast*

Johannes Gustavsson Dirigent
Liza Ferschtmann Violin

IVÁN FISCHER (*1951) · Young Euro Classic festival hymn (2011)

THERESE BIRKELUND ULVO (*1982) · „Friction Forward“ (2025, Deutsche 
Erstaufführung)

ALBAN BERG (1885-1935) · Konzert für Violine und Orchester „Dem 	
Andenken eines Engels“ (1935)
Andante – Allegretto – Allegro, ma sempre rubato, frei wie eine Kadenz - 
Adagio

- Pause -

GUSTAV MAHLER (1860-1911) · Symphonie Nr. 1 D-Dur (1885-88/endgültige 
Fassung 1893)

Langsam, Schleppend – Scherzo: Kräftig bewegt, doch nicht zu schnell - Langsam, Schleppend – Scherzo: Kräftig bewegt, doch nicht zu schnell - 
Feierlich und gemessen, ohne zu schleppen – Finale: Stürmisch bewegtFeierlich und gemessen, ohne zu schleppen – Finale: Stürmisch bewegt

* Folgen Sie uns überall dort, wo es Podcasts gibt oder auf yecl.de/podcast* Folgen Sie uns überall dort, wo es Podcasts gibt oder auf yecl.de/podcast  
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gen von der mitreißenden Energie junger 
Menschen, die mit ihrem Talent unsere 
Gegenwart und Zukunft gestalten.

Beim Festival im Festival „FUTURE NOW 
– Tomorrow’s Traditions Today“ lassen 
Ensembles aus Bolivien, Gambia, Indi-
en, Indonesien, der sámischen Region 
und ein afghanisches Ensemble im Exil 
ihre kunstvollen Musiktraditionen in zu-
kunftsgerichteten Formen aufleben. Die 
spontanen musikalischen Begegnungen 
zwischen FUTURE NOW-Ensembles und 
Mitgliedern der Symphonieorchester ver-
sprechen unvorhersehbare, bewegende 
Momente – im musikalischen Dialog, im 
Experiment, im Jetzt.

Young Euro Classic setzt auch in seiner 26. 
Festivalausgabe programmatisch frische 
Impulse: weltoffen, neugierig, engagiert. 
Erleben Sie, wie Begegnungen ermög-
licht, Unterschiede gefeiert und europäi-
sche Werte gelebt werden!

Europa! Europa! Young Euro Classic füllt 
zum 26. Mal den europäischen Gedanken 
– Freiheit, Gleichheit, Solidarität – mit Le-
ben und präsentiert sich als Ort des musi-
kalischen Austauschs: für unerwartete Hö-
rerlebnisse, innovative Begegnungen und 
gemeinsame Zukunftsentwürfe. Der Blick 
reicht dabei weit über die Grenzen Eu-
ropas hinaus: Der Kontinent ist Teil einer 
vielfältigen, musikalisch reichen Welt. Jun-
ge Musiker:innen aus unterschiedlichen 
Ländern und Regionen bringen vom 1. bis 
17. August ihre Traditionen, ihre Kunst und 
ihre verschiedenen Perspektiven mit nach 
Berlin. 

Zweieinhalb Wochen lang wird der Fo-
kus auf Jugendorchester gelegt, die in 
abendfüllenden Programmen große Sym-
phonien und besondere Werke aus ihren 
Heimatländern präsentieren. Ein Ballett-
abend, zwei Jazzkonzerte und sechs En-
semblekonzerte runden das Festival ab 
und lassen ein lebendiges Panorama glo-
baler Kunstmusiken entstehen – getra-

Dr. Gabriele Minz Gesamtleitung
Alban Gerhardt und  Mathias Hinke Künstlerische Leitung
Dr. Willi Steul und Dr. Ralf Kleindiek Für den Veranstalter Deutscher Freundeskreis 
europäischer Jugendorchester e.V.



UNGDOMSSYMFONIKERNE
Bereits bei der Premiere von Young Euro Classic im Millenniumsjahr 2000 traten die Bereits bei der Premiere von Young Euro Classic im Millenniumsjahr 2000 traten die 
jungen Norweger:innen von den Ungdomssymfonikerne im Konzerthaus auf, danach jungen Norweger:innen von den Ungdomssymfonikerne im Konzerthaus auf, danach 
begeisterten sie mit ihren skandinavischen Programmen mehrfach das Berliner begeisterten sie mit ihren skandinavischen Programmen mehrfach das Berliner 
Publikum, zuletzt 2018 und 2023. Werke von norwegischen Gegenwartskomponist:innen Publikum, zuletzt 2018 und 2023. Werke von norwegischen Gegenwartskomponist:innen 
sind wichtiger Bestandteil der Konzerte. Gegründet wurde das nationale norwegische sind wichtiger Bestandteil der Konzerte. Gegründet wurde das nationale norwegische 
Jugendorchester 1973, um jungen, talentierten Musiker:innen des Landes und anderer Jugendorchester 1973, um jungen, talentierten Musiker:innen des Landes und anderer 
nordischer Akademien von 18-28 Jahren die Möglichkeit zu geben, erste Erfahrungen nordischer Akademien von 18-28 Jahren die Möglichkeit zu geben, erste Erfahrungen 
unter professionellen Bedingungen zu sammeln. Die jährliche sommerliche Arbeitsphase unter professionellen Bedingungen zu sammeln. Die jährliche sommerliche Arbeitsphase 
dauert drei bis vier Wochen und fi ndet in der südnorwegischen Stadt Elverum statt. dauert drei bis vier Wochen und fi ndet in der südnorwegischen Stadt Elverum statt. 
Hervorragende norwegische Künstler:innen wie die Pianisten Leif Ove Andsnes und Hervorragende norwegische Künstler:innen wie die Pianisten Leif Ove Andsnes und 
Håvard Gimse, der Cellist Truls Mørk und der Trompeter Ole Edvard Antonsen zählten Håvard Gimse, der Cellist Truls Mørk und der Trompeter Ole Edvard Antonsen zählten 
zu den prominentesten Solisten bei den anschließenden Konzerten in Norwegen und zu den prominentesten Solisten bei den anschließenden Konzerten in Norwegen und 
anderen Ländern Europas. anderen Ländern Europas. 

ungdomssymfonikerne.noungdomssymfonikerne.no

Johannes Gustavsson   
Dirigent

Der 49-jährige schwedische Dirigent Jo-
hannes Gustavsson begann ursprünglich 
als Bratscher, bevor er die Dirigierlaufbahn 
einschlug. Preise beim Sir Georg Solti-Wett-
bewerb in Frankfurt und beim Toscanini-
Wettbewerb in Parma ebneten ihm ebenso 
den Weg wie der Swedish Conductor’s Prize 
und der Herbert Blomstedt Award. Seitdem 
hat Gustavsson bei allen größeren Orches-
tern Skandinaviens am Pult gestanden, so 
beim Royal Stockholm Philharmonic und bei 
den Göteborger Symphonikern, beim Oslo 

Philharmonic und den philharmonischen Orchestern von Helsinki und Turku. Dabei 
arbeitete er mit so prominenten Solist:innen zusammen wie Janine Jansen, Martin Fröst, 
Nina Stemme, Vikingur Olafsson, Olli Mustonen und Isabelle van Keulen. Über 50 Or-
chesterwerke nordischer Komponist:innen brachte Gustavsson zur Urauff ührung; viele 
der Kompositionen, darunter von Anders Eliasson, CFE Horneman, Tobias Broström, 
Britta Byström und Einar Englung, hat er außerdem auf CD eingespielt.                

Liza Ferschtmann Violine

Die niederländische Geigerin Liza 
Ferschtman, in einer russischstämmigen 
Musikerfamilie in Hilversum aufgewachsen, 
erhielt ihre erste künstlerische Förderung 
durch den Geiger Philipp Hirschhorn, 
außerdem studierte sie bei Herman 
Krebbers am Konservatorium Amsterdam. 
Später nahm Liza Ferschtman weiteren 
Unterricht bei Ida Kavafi an am Curtis 
Institute in Philadelphia sowie bei David 
Takeno in London. Einladungen als Solistin 
führten sie zu namhaften Orchestern 

wie dem BBC Philharmonic, Montreal Symphony, San Francisco Symphony, dem 
Helsinki Philharmonic und dem Budapest Festival Orchestra, wo sie mit Dirigenten 
wie Iván Fischer, John Storgårds, Juraj Valcuha und Stephane Denève musizierte. In 
Doppelfunktion als Solistin-Dirigentin trat sie mit der Kammerakademie Potsdam, der 
Amsterdam Sinfonietta, dem Franz Liszt Kammerorchester und dem ORCAM Madrid 
auf. 2006 wurde der Geigerin die höchste kulturelle Auszeichnung der Niederlande, 
der Nederlandse Muziekprijs oder Niederländische Musikpreis zuerkannt. Seit 
2007 ist Liza Ferschtman Künstlerische Leiterin des Delft Chamber Music Festival.        

lizaferschtman.nllizaferschtman.nl
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Therese Birkelung Ulvo 
Komponistin

Die 43-jährige norwegische Komponistin 
Therese Birkelund Ulvo studierte zuerst 
an der Norwegischen Musikakademie in 
Oslo und wechselte dann an die Guildhall 
School of Music and Drama in London. 
In ihren Kompositionen zeigt sich eine 
enge Verbindung zur traditionellen 
norwegischen Volksmusik, die ein breites 
Spektrum von der Mikrotonalität und 
offenen Formen bis zu interpretatorischer 

Freiheit über den Notentext hinaus bietet. Außerdem schlägt Ulvos Musik den Bogen 
von der akustischen zur elektronischen Musik, wobei auch von den Instrumenten 
produzierte Reibungen und Geräusche einen wichtigen Raum einnehmen. 2013 
komponierte sie die Musik zu dem Theaterstück Heilage Sunniva, das beim International 
Bergen Festival aufgeführt wurde; 2014 folgte mit dem Orchesterstück Shadows and 
Shields ein weiteres Werk für das Bergen Philharmonic Orchestra. 2016 wurde ihr 
Violinkonzert Postponed Action von Eira Foss uraufgeführt. Als Auftragswerke für das 
Oslo Philharmonisch Orchestra entstanden die Installation 13 ways to tame a beast 
(2018) und die Orchesterkomposition In the Cage (2019). 		   tbulvo.com		   tbulvo.com

  

MOTORISCHE SPANNUNGEN UND 
MENSCHLICHE ABGRÜNDE: 
DAS ORCHESTER ALS ATMENDER 		
ORGANISMUS

Ihr Werk Friction Forward, so sagt die norwegische Komponistin Therese Birkelund 
Ulvo, habe sie für ein „junges, dynamisches Orchester“ komponiert: „Ich wollte, dass 
es ansprechend und körperlich befriedigend zu spielen sei, und dass jeder Teil des 

Ensembles – Streicher, Holzbläser, Blech, Schlagzeug – unterschiedliche Rollen und 
Augenblicke hat, in denen sie ins Rampenlicht treten.“ Genau diesen Anspruch erfüllt 
ganz sicher das komplette Programm der Ungdomssymfonikerne, denn mit Alban Bergs 
Violinkonzert und der 1. Symphonie von Gustav Mahler stellt sich das Norwegische 
Jugendorchester gleich zwei orchestralen Schwergewichten aus Spätromantik und 
Zweiter Wiener Schule. 

Über ihr Werk Friction Forward (zu Deutsch etwa: Spannung oder Reibung 
voraus), das für das Nationale Jugendorchester Norwegens komponiert wurde, 
schreibt Therese Birkelund Ulvo weiter: 

„Friction Forward nimmt als Ausgangspunkt die Vorstellung des Antriebs – im 
körperlichen, musikalischen und emotionalen Sinne. Der Titel bezieht sich auf die 
Reibung, die Bewegung verursacht, und die Form des Werkes, das immer nach vorne 
drängt. Eine zweite Interpretation drängt sich ebenfalls auf: „FF“ wie Fortissimo – ein 
Hinweis auf den kühnen, energischen Charakter der Musik. Das Orchester wird zu einem 
einzigen, atmenden Organismus, wie eine riesige Maschine, die an Fahrt aufnimmt.
Musikalisch bezieht sich Friction Forward auf mehrere Stränge orchestraler Tradition. 
Ein Hauptbezugspunkt ist Dmitri Schostakowitschs Symphonie Nr. 7, vor allem das 
Marschmaterial und der Spannungsaufbau durch schichtweise Instrumentierung und 
rhythmisches Vorwärtsdrängen. Kurz wird auch Ravels Bolero hörbar – hauptsächlich in 
der kleinen Trommel, die von Anfang bis Ende ununterbrochen hörbar ist, als konstante, 
motorische Präsenz.“

Alban Berg (1885-1935) war eigentlich nicht als Schnellschreiber bekannt. Doch als 
er im Februar 1935 die Anfrage des amerikanischen Geigers Louis Krasner erhielt, 
im Laufe nur eines Sommers ein neues Konzert für Violine und Orchester für 

ihn zu schreiben, sagte Berg umgehend zu – das Honorar von 1500 Dollar kam ihm 
sehr zupass, da seine Werke in Deutschland nicht mehr gespielt werden durften. Im 
Laufe von nur vier Monaten entstand dann das hochkomplexe Werk; immer wieder 
hatte Berg dabei den Auftraggeber in seine Arbeit einbezogen und mit ihm Fragen 
der Solostimme diskutiert. Doch tragischerweise starb der Komponist am 24. Dezember 
1935 völlig überraschend an einer Blutvergiftung; wie vorgesehen spielte Louis Krasner 
dann die Uraufführung im folgenden Jahr in Barcelona. 
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Man meint, dem Werk diese erstaunlich kurze Entstehungszeit anzuhören. Alles 
wirkt wie aus einem Guss; schon die 12-Ton-Reihe, die Berg der Komposition 
zugrunde legt, verbindet auf geniale Weise die leeren Saiten der Violine mit 

den dazugehörigen Terzen, um zum Ende hin in Sekundschritten anzusteigen – nicht 
zufällig suggeriert das Werk auf diese Weise immer wieder tonale Ruhepunkte. Ein 
„Kärntner Volkslied“ fand ebenso Eingang wie ein Bach-Choral, der im zweiten Teil für 
einen Überraschungsmoment sorgt (und durch die Verwendung von vier Klarinetten 
sogar einen der Orgel täuschend ähnlichen Klang suggeriert). 

Dieser Bach-Choral passte mit seinen Ganztonschritten nicht nur perfekt zum 
Ende der 12-Ton-Reihe; mit den Worten „Es ist genug! So nimm, Herr, meinen 
Geist“ brachte er zugleich die Trauer zum Ausdruck, dem das Violinkonzert 

seinen Untertitel „Dem Andenken eines Engels“ verdankt: die Trauer um Manon 
Gropius, die Tochter Alma Mahler-Werfels aus ihrer Ehe mit Walter Gropius, die nur 
19-jährig an Kinderlähmung gestorben war. Die Eindringlichkeit der Partitur spiegelt 
zweifellos die große Empathie, die Berg für das Schicksal der Familie Mahler-Werfel 
empfand. Das hielt ihn jedoch nicht davon ab, ein Werk von klarer Disposition zu 
schreiben: Die zwei Sätze sind jeweils zweigeteilt; leicht flapsig hatte der Komponist 
bei den vier Abschnitten das Motto des Turnvaters Jahn paraphrasiert: „Frei, Fröhlich, 
Fromm, Frisch“ – in der tatsächlichen Reihenfolge allerdings: Andante, Allegretto, 
Allegro, Adagio! Der Violinpart mit seinen kniffligen Doppel- und Tripelgriffen, vor 
allem im Allegro-Abschnitt, spiegelt eindeutig das Können des Auftraggebers wider. 
Trotz aller orchestralen Opulenz entsteht dadurch jene elementare Spannung zwischen 
Solo und Orchester, wie sie allen großen Konzerten zu eigen ist. 

Von Alban Berg führt kein allzu großer Schritt zurück zu Gustav Mahler, der 
schon mit seiner Symphonie Nr. 1 D-Dur die Tür weit zum 20. Jahrhundert 
geöffnet hatte. Wie neuartig und verstörend die Musiksprache war, die der 

junge Komponist für seinen symphonischen Erstling gefunden hatte, zeigt schon der 
Anfang des Werkes: Kein eindeutiges Thema, das den Weg weist, sondern ein Anfang, 
der quasi aus der Stille heraus entsteht und von Mahler mit der Anweisung „Wie ein 
Naturlaut“ überschrieben wurde. Doch die Natur verheißt nicht mehr einfache Tröstung; 
sie ist so ambivalent wie die Kuckucksrufe des ersten Satzes, die statt in der gewohnten 
Terz plötzlich in der Quart erschallen. Trauer, Demut und Resignation stehen Jubel und 
größter Emphase gegenüber. Märsche, Walzer und Ländler, Triviales und Pathetisches 
nimmt Mahler auf und formt daraus seine eigene musikalische Welt.

Das menschliche Auf und Ab spiegelt sich auch im Volkslied, das Mahler als 
ergiebige Inspirationsquelle nutzt, vor allem die Sammlung Des Knaben 
Wunderhorn von Achim von Arnim/Clemens Brentano. Hinzu kommen 

seine eigenen Verse, wie in den Liedern eines fahrenden Gesellen von 1884/85, die 
vom Volkslied geprägt sind; Mahler macht sie zu einer wichtigen Keimzelle seiner 1. 
Symphonie. Hier klingt das romantische Motiv des Wanderers nach, wenn er nahezu 
wörtlich das Lied „Ging heut morgen übers Feld, Tau noch auf den Gräsern hing“ in 
den ersten Satz einbaut. Ein weiteres Lied dieses Zyklus findet im langsamen dritten 

Satz Eingang, das von zarten Harfenklängen vorbereitete „Die zwei blauen Augen von 
meinem Schatz“. Doch es herrscht der Charakter eines Trauermarsches vor, angestimmt 
durch das ungewöhnliche Kontrabass-Solo in gequält hoher Lage, das den Kanon vom 
„Bruder Jakob“ in düstere Mollgefilde abdunkelt. 

Erst recht ein unerhörtes Novum waren die apokalyptischen Klänge, mit denen der 
letzte Satz über den Hörer hereinbricht. Danach gibt es anrührende Momente 
der Tröstung, doch der Kampf zwischen den Stürmen der Seele und den 

friedvollen Hörnerklängen hält an. Mahler schließt die große Klammer um dieses fast 
einstündige Werk, indem er die Themen des Anfangs noch einmal aufnimmt und in 
einem monumentalen Crescendo von großer Sogwirkung einem bläser-gekrönten, 
hymnischen Schluss entgegenführt.

Michael Horst


