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01        

Jean-Philippe Rameau (1683 - 1764)

Prélude - Premier Livre de Pièces de Clavecin, RCT 1     4:23

02            

Ernest Chausson (1855 - 1899)

Andante et Allegro pour clarinette et piano     9:11

03                 

Gabriel Pierné (1863 – 1937)

Canzonetta op. 19 pour clarinette et piano     3:16

04       

Paul Dukas (1865 – 1935)

Vocalise-étude …alla gitana pour clarinette et piano     4:52

 

05        

Maurice Ravel (1875 – 1937)

Pièce en forme de Habanera piano trio*     2:55

 

06      

Giacomo Puccini (1858 – 1924)

Musette, Tempo di Valzer lento aus “La Bohème” *     2:21

07        

Claude Debussy (1862 – 1918)

Première Rhapsodie pour clarinette et piano     7:53

08            
09        
10                          

George Gershwin (1898 – 1937)

Three Jazz Preludes for piano, clarinet and bass  *

I.   Prelude (Charleston) 
II.  Prelude (Blues)
III. Prelude (Foxtrott)

    1:42
    3:39
    1:14
     6:35
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11                     
12            
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14                 
15             
16              
17             
18              

Charles Koechlin (1867 – 1950)

Le Portrait de Daisy Hamilton pour clarinette et piano

Gaîment, sur la route, au soleil (d‘ après Le Chemin du Paradis)
Romance (pour Marie-Christine, en revenant de Princesse à vos 
ordres)
Le Chant de la mer (mouvement du final de ma Sonate de 
violoncelle op. 66)
Grâce insoucieuse
Autre Danse
Marche dans les sentiers de la nuit
Berceuse nocturne
„Je veux...“

    0:50
    1:14

    
    1:05

    1:08
    0:32
    2:57
    1:35
    0:32
    9:55

19               

Erik Satie (1866 – 1925)

Première Gnossienne *   4:02

  

20                 
21               
22                       

Francis Poulenc (1899 – 1963)

Sonate pour clarinette et piano

Allegro tristamente
Romanza
Allegro con fuoco

    5:48
    5:36
    3:21
  14:47

Ryutaro Hei, contrebasse    05, 06, 08-10, 19
Gesa Jenne, violon   05, 19
Anne-Maria Hölscher, accordéon   05, 19

* All arrangements by M. Ucki
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L’idée de ce CD est 
probablement née lorsqu‘à 
14 ans pour la première fois, 
à l‘aube je quittai la Gare de 
l’Est pour découvrir Paris. Le 
soleil d’un matin d’été baignait 
d’une lumière prometteuse les 
rues fraîchement nettoyées et 
les premiers cafés ouvraient leurs portes. Les 
bruits étaient encore indicibles et les odeurs 
reliaient le jour naissant à la nuit passée.

Ces premières découvertes furent aussitôt 
suivies d’expériences musicales. Il faut dire que 
la situation de Clarinettiste est particulière: 
le monde de la clarinette étant divisé entre 
les adeptes de la clarinette allemande et 
ceux de la clarinette française, le choix d’un 
système plutôt que l‘autre a une influence 
sur le répertoire afférant. L’élargissement 
de mon spectre instrumental vers les deux 
systèmes fit donc croître mon intérêt pour les 
œuvres françaises, et pas uniquement celles 
de Debussy et Poulenc. 

C’est à l’époque du Romantisme que la 
clarinette atteint son plein épanouissement. 
Les innovateurs autour de Claude Debussy 
associent étroitement le son de cet 
instrument aux œuvres de Schumann et 
Brahms, ce qui explique la faible quantité de 
pièces intéressantes pour clarinette et piano.

Le Compositeur, Hautboïste et Chef 
d’Orchestre Heinz Holliger me fit découvrir 
Charles Koechlin. Ma joie et ma fascination 

pour cet „alchimiste acoustique“, 
l’un des compositeurs français les 
plus importants du début du 20ème 
siècle (avec Debussy et Ravel), 
furent si grandes que je décidai 
j’enregistrer ses œuvres pour 
clarinette (hänsslerClassic 98.446). 
C’est grâce à l‘infatigable Directeur 

de l’Archive Koechlin à Kassel (Allemagne!), 
Otfried Nies, que j’ai le bonheur de vous 
présenter sur ce disque des pièces encore 
inédites du „magicien acoustique“ Koechlin.

J‘eus par la suite des scrupules à enregistrer 
à mon tour la Sonate pour Clarinette de Francis 
Poulenc. Après avoir évité depuis mes études 
cette œuvre tellement jouée, ma collaboration 
avec le Chef d’Orchestre Georges Prêtre dont 
le respect pour l’Homme et le Compositeur est 
inconditionnel, me fit aborder cette œuvre 
de manière différente. Pourquoi Francis 
Poulenc, rejeté par sa riche famille et qui 
en raison de son homosexualité non tolérée 
n‘eut aucun lieu de retraite, rencontra-t-il 
tant de difficultés à la reconnaissance de ses 
sentiments profondément religieux et sa peur 
de l’isolement ?

La Sonate pour Clarinette de Poulenc 
présente de nombreux liens avec ses opéras 
Dialogues des Carmélites et La voix humaine. 
Si, en abordant la Sonate pour Clarinette, on 
renonce à l’ironie encore et encore invoquée 
et à la proximité avec le jazz (probablement 
dûe à sa création mondiale posthume par 

Encore un 
enregistrement 

de la sonate pour 
clarinette de Francis 

Poulenc ?!
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Benny Goodman et Leonard Bernstein), il 
reste une musique d’une profonde tristesse, 
d’une simplicité mélancolique rappellant 
Schubert (Romanze) et d’une désespérance 
démoralisante (Allegro tristamente), qui 
trouve sa fin abrupte dans une danse avec le 
diable. /Dirk Altmann

La collaboration avec mes collègues Gesa 
Jenne et Ryutaro Hei, et Anne-Marie Hölscher 
ma partenaire de musique de chambre depuis 
de nombreuses années, fut une grande joie. Mon 
admiration absolue s’adresse à Mako Okamoto 
qui a réalisé cet immense programme avec un 
calme imperturbable. MERCI également à Andreas 
Spreer qui dispose d’un équipement idéal avec ses 
véritables trésors microphoniques, et fait preuve 
d’une grande délicatesse et d’une oreille musicale 
fiable. Sans le savoir-faire musico-technique et la 
perception de la sensualité acoustique de Dietmar 
Heumann, beaucoup de nuances pianistiques 

n’auraient pu être rendues.

Und noch ein weitere 
Aufnahme der Poulenc 

Sonate ?!
Der erste Funke zu dieser CD zündete 

wahrscheinlich, als ich als vierzehnjähriger 
Schüler zum ersten Mal den Gare de l´Est 
verließ und Paris bei Tagesanbruch betrat. 
Die sommerliche Morgensonne hüllte die 
gerade frisch gereinigten Straßen in ein 
erwartungsfrohes Licht und die ersten Cafés 
öffneten ihre Türen. Die Geräusche waren 
noch transparent und die Gerüche verbanden 
den beginnenden Tag mit der vergangenen 
Nacht.  Diesen ersten Erkundungen folgten 
bald musikalische Erfahrungen. 

Nun ist die Situation eines Klarinettisten 
speziell - teilt sich die Welt doch in Anhänger 
der deutschen oder der französischen 
Klarinette. Und tatsächlich beeinflusst das 
jeweilige System auch das dazugehörige 
Repertoire. Mit der Erweiterung meines 
instrumentalen Spektrums auf beide 
Systeme, erhöhte sich auch mein Interesse an 
französischen Werken jenseits von Debussy 
und Poulenc. 

In der Romantik erlangte die Klarinette 
ihre volle Blüte. Den Erneuerern um Claude 
Debussy schien dieser Instrumentenklang 
wohl zu sehr von Schumann und Brahms 
besetzt, und so ist die Zahl der herausragenden 
Kompositionen für Klarinette und Klavier sehr 
überschaubar. Der Komponist, Oboist und 
Dirigent Heinz Holliger machte mich dann 
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auf Charles Koechlin aufmerksam. Die Freude 
und Faszination über den „Klangalchimisten“ 
Koechlin, den neben Debussy und Ravel wohl 
wichtigsten französischen Komponisten der 
ersten Hälfte des 20. Jahrhunderts, war so 
groß, dass ich sein Œuvre für die Klarinette auf 
CD einspielte (hänsslerClassic 98.446). Otfried 
Nies, dem unermüdlichen Leiter des Koechlin-
Archivs in Kassel (Deutschland!) sei Dank, 
dass ich auf dieser CD noch unveröffentlichte 
Musik von diesem großartigen Komponisten 
präsentieren kann.

Und dann! Noch eine Aufnahme der 
Klarinettensonate von Francis Poulenc?! 
Die Gewissensbisse waren groß, dieses so 
strapazierte Werk ebenfalls aufzunehmen. 
Nachdem ich es seit meiner Studienzeit 
weitestgehend gemieden hatte, brachte 
mich die Zusammenarbeit mit dem Dirigenten 
Georges Prêtre und seine uneingeschränkte 
Hochachtung für den Menschen und 
Komponisten Francis Poulenc dazu neu 
über dessen Werk nachzudenken. Warum 
nimmt man einem von seiner reichen Familie 
ausgegrenzten Menschen, der sich durch 
seine nicht tolerierte homosexuelle Neigung 
keine privaten Rückzugsmöglichkeiten 
schaffen konnte, seine tief religiösen Gefühle 
und die Angst vor Vereinsamung nicht ab? Die 
Klarinettensonate weist viele Verknüpfungen 
zu Poulencs Opern Dialogues des Carmélites 
und La voix humaine auf. Verzichtet man bei 
der Betrachtung der Klarinettensonate auf 
die immer wieder beschworene Ironie und 

die, vielleicht bedingt durch die posthume 
Uraufführung durch Benny Goodman und 
Leonard Bernstein, Nähe zum Jazz, bleibt eine 
sehr berührende, in ihrer melancholischen 
Einfachheit an Schubert erinnernde (Romanze) 
und in ihrer Hoffnungslosigkeit zermürbende 
(Allegro tristamente), sehr traurige Musik, die 
ihr jähes Ende in einem Tanz mit dem Teufel 
findet. /Dirk Altmann

Ein großes Vergnügen war die Zusammenarbeit 
mit meinen Kollegen Gesa Jenne und Ryutaro Hei, 
sowie meiner langjährigen Kammermusikpartnerin 
Anne-Maria Hölscher. Meine uneingeschränkte 
Bewunderung gilt Mako Okamoto, wie sie mit ihrer 
souveränen Gelassenheit dieses riesige Programm 
bewältigte. DANKE auch an Andreas Spreer, der 
mit seinen Mikrofonschätzchen nicht nur über 
das ideale Equipment verfügt, sondern auch über 
das nötige Einfühlungsvermögen und verlässliche 
musikalische Ohren. Und ohne die handwerklichen 
und klangsinnlichen Fähigkeiten meines 
langjährigen Klavierdoktors Dietmar Heumann, 
wären viele pianistische Nuancen nicht erklungen.
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The first spark for this CD was 
probably ignited when, as a 
fourteen-year-old student, I exited 
the Gare de l‘Est for the first time 
and encountered Paris at dawn. The 
summer morning sun enveloped 
the freshly cleaned streets in 
an expectant light and the first 
cafés opened their doors. The sounds were 
more transparent and the aromas linked the 
preceding night with the start of the new day. 
These first encounters with the city were soon 
followed by musical experiences. 

An idiosyncrasy of clarinettists is that they 
are divided into devotees of the German or 
French clarinet, and in fact the respective 
systems influence the corresponding 
repertoire. In expanding my instrumental 
spectrum to cover both systems, my interest 
in French works beyond Debussy and Poulenc 
has increased. In the Romantic period, the 
clarinet blossomed. Innovative composers 
around the time of Claude Debussy seemed too 
preoccupied with the way in which Schumann 
and Brahms wrote for the instrument and so 
the number of outstanding works for clarinet 
and piano is quite restricted. 

But then oboist and composer Heinz Holliger 
drew my attention to Charles Koechlin. So 
great was my joy and fascination with the 
„sound alchemist“ Koechlin (who was probably 
the most important French composer of 
the first half of the 20th century apart 

from Debussy and Ravel, that 
I recorded his oeuvre for the 
clarinet on CD (hänssler CLASSIC 
98.446). Thanks are due to Otfried 
Nies, the indefatigable head of 
the Koechlin archive in Kassel 
(Germany!), for enabling me to 
present music by the „magician 

of sound „ Koechlin on this CD that has not yet 
been published. 

And then! Yet another recording of the 
Clarinet Sonata by Francis Poulenc?! Despite 
the fact that this work has been played to 
death, my conscience dictated that I record 
it anyway! Having largely avoided this work 
since my student days, working with the 
conductor George Prêtre (who has unreserved 
respect for Poulenc as a person and as a 
composer), prompted me to think anew about 
this work. Why shouldn’t we accept that a 
man marginalised by his wealthy family might 
hold deeply religious feelings and have a fear 
of loneliness? Especially when we consider 
that he was unable to build a private retreat 
for himself, as society would not tolerate his 
homosexual inclinations. The Clarinet Sonata 
displays many similarities to Poulenc‘s operas 
Dialogues des Carmélites and La voix humaine. 
With regard to the Clarinet Sonata, if you 
ignore the irony, which Poulenc invokes time 
after time, as well as its proximity to jazz, (due 
maybe to the posthumous world premiere 
by Benny Goodman and Leonard Bernstein), 
then you are left with some very sad music. 

Yet another 
recording of the 
Clarinet Sonata 

by Francis 

Poulenc?!
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It is touching in its melancholic simplicity, 
reminiscent of Schubert (Romanze), and its 
gruelling hopelessness (Allegro tristamente), 
which comes to an abrupt end in a dance with 
the devil. /Dirk Altmann

It was a great pleasure working with my 
colleagues Gesa Jenne and Ryutaro Hei as well as 
my long-standing chamber music partner, Anne-
Maria Hölscher. My full admiration goes to Mako 
Okamoto, for the way that she tackled this huge 
programme with assured composure. Thanks 
also to Andreas Spreer, who with his treasured 
microphones not only has the perfect equipment 
but also the necessary empathy and a reliable 
musical ear. And without the manual and musical 
capabilities of my long-time piano technician, 
Dietmar Heumann, many pianistic nuances would 
not be heard.

La musique et son temps
Un temps de paix relativement long, la 

révolution technique et des améliorations 
sociales créèrent en Europe et plus 
particulièrement à Paris une période unique: 
la Belle Époque.

La France a toujours été très forte pour 
les révolutions. Tout comme le pays, ses 
compositeurs adorent se grouper et se 
révolter contre la mode prédominante. Telle 
était déjà la situation à l’époque du Roi Soleil 
lorsque Jean-Philippe Rameau (1683 - 1774) 
jetait les bases avec son Traité d’Harmonie pour 
les Générations futures. Le premier Prélude 
du Premier livre de pièces de clavecin de 1706, 
éblouit aussi bien par sa notation libre que par 
son harmonique futuriste. Il ouvre cet album 
sur une sorte d’improvisation, un clin d’œil et 
hommage à ce si grand compositeur français. 

La vie musicale parisienne à la fin du 19è 
siècle est marquée par l’opéra. Cette affinité 
s’entend également dans les Andante e Allegro 
d’Ernest Chausson (1855 – 1899). Il se modèle 
ici sur Schumann et Wagner, les grands modèles 
romantiques de cette époque. En dehors du 
Grand Opéra, les nombreux salons parisiens 
dominent la scène culturelle. La Canzonetta 
op. 19 de Gabriel Pierné (1863 - 1937) est 
un bel exemple de la musique française par 
excellence. Léger et d’expression délicate, 
„comme un jour d’été frais“: ainsi se présente 
la musique de cet artiste si important pour 
la vie musicale parisienne. Chef d’orchestre 
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influent, Pierné crée de nombreuses œuvres 
de ses contemporains avec une modestie 
exemplaire.

Ce n’est pourtant pas un compositeur 
français qui écrivit le célèbre opéra traitant la 
réalité de vie de la majorité des artistes et des 
couches de population les plus pauvres, mais 
le compositeur italien Giacomo Puccini (1858 
– 1924). Dans La Bohème cohabitent l’amour, la 
fête et la mort. Le caractère irrésistiblement 
parisien de la Valse Musette du IIè acte de 
l’opéra transporte le public. 

La vie de bohème – pauvre, mais libre – 
traduit une révolte contre les institutions 
parisiennes traditionalistes. Les compositeurs 
de l’Académie des Beaux-Arts attribuent chaque 
année le très prestigieux et rémunéré Prix de 
Rome. Parmi les compositeurs réunis dans ce 
disque, seul Debussy est récompensé d’un 
premier prix incluant une bourse pour deux 
ans à Rome. Pourtant, avec les contraintes 
musicales imposées à cette époque, Debussy 
lui-même, souffre d’un grand enfermement. 
Ainsi, des compositeurs tels que Dukas ou 
Ravel cherchent-ils de nouvelles sources 
d’inspiration. L’étranger, mais également 
l’inconnu deviennent des projections 
phantasmées, comme ...a la gitana de Paul 
Dukas ou Habanera de Ravel. Les formes 
érudites de la sonate ou cantate ne sont pas 
adaptées à ces instantanés comparables à 
une carte postale. Prenant modèle dans la 
peinture, des tableaux de genre sont écrits, 
enveloppés des plus délicates couleurs 

sonores. Debussy, avec ses Images, atteint la 
perfection. La gitane chez Paul Dukas‘ (1865 
– 1935) Vocalise-étude ...alla gitana n’est pas 
comme Carmen – elle est plutôt douce et 
fragile, mais très fière. A distance, elle nous 
captive par une danse de Sarabande. Cette 
dernière faisant encore partie du noyau de 
la suite baroque française, l’Habanera est 
une danse originaire de Cuba. Maurice Ravel 
(1875 – 1937), quant à lui, nous associe de 
manière voyeuriste à une danse de couple 
hautement érotique dans sa Pièce en forme 
de Habanera. Le spectacle imaginé ne dure 
malheureusement qu’un bref instant. Claude 
Debussy (1862 – 1918) recourt également 
dans sa Première Rhapsodie à une nouvelle 
forme de l’Habanera - la Rumba. Elle apparaît 
après l’introduction pour se dissiper très 
vite en des cascades impressionnistes. De 
nombreux épisodes que nous connaissons de 
L‘après-midi d‘un faune ou des Images, nous sont 
présentés dans cette pièce colorée. Après un 
scandale musclé lors de la générale, l’opéra 
Pelléas et Melisande (Debussy) est finalement 
accueilli avec beaucoup d’enthousiasme 
par le public parisien. Après un tel succès, 
l’Académie des Beaux-Arts ne peut plus 
refuser de nommer son enfant prodigue 
parmi les membres du jury pour le Prix de 
Rome. Grâce à cela, au moins une composition 
se démarque aujourd’hui de ce maelström 
des pièces de concours pour l’examen au 
prestigieux Conservatoire de Paris. 
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Lorsque l’Europe a dû se réorganiser après 
les horreurs de la Première Guerre mondiale, 
Paris resta la métropole dominante. Les 
artistes américains partirent alors en 
pèlerinage dans la ville des bords de Seine, 
dont George Gershwin (1898 – 1937) qui 
commençait à se faire une notoriété avec 
quelques productions à broadway parmis 
lesquelles la création en 1924 de sa Rhapsodie 
in Blue. La plupart des critiques méprisèrent 
cette œuvre, considérant comme un échec 
sa tentative d’allier le jazz et la musique 
classique, alors que le public et les collègues 
„classiques“ – Stravinsky, Milhaud, Ravel – 
furent conquis par son talent. Encouragé, il 
partit pour Paris en 1928 pour demander des 
leçons de composition, entre autre, à Maurice 
Ravel. La réponse de ce dernier est devenue 
célèbre: „Il vaut mieux écrire du bon Gershwin 
que du mauvais Ravel, ce qui adviendrait si 
vous travailliez avec moi“. C’est dans les Three 
Preludes for piano que Gershwin fit également 
preuve de son don inné pour la mélodie 
et le rythme, plus que de son inventivité 
compositionnelle. Il répond ainsi de manière 
exemplaire à l‘idée que se faisait l‘Europe du 
jazz dans les années 1920.

Outre le Jazz, l‘après-guerre fut également 
l‘époque pendant laquelle se développa le 
cinéma parlant. Charles Koechlin (1867 – 
1950), enthousiaste pour ce nouveau média, 
trouvait les musiques écrites pour le cinéma 
pour la plupart superficielles, banales ou vul-
gaires. La fascination qu’exerçait sur lui l’ac-

trice Lilian Harvey lui inspira Le Portrait de Daisy 
Hamilton. Les miniatures, assemblées avec 
grand soin par Robert Orledge, nous firent 
découvrir un Koechlin charmant et charmeur. 
Etonnamment, l’œuvre musicale de ce grand 
savant humaniste ne fut pas valorisée jusqu’à 
nos jours. Ses œuvres orchestrales brillam-
ment instrumentées mériteraient pourtant 
de trouver place aux côtés de La mer (Debussy) 
et Daphnis et Chloé (Ravel) dans le répertoire 
français. (Suggestion: SWRmusic / Radio-Sinfo-
nieorchester Stuttgart / Heinz Holliger). Le méri-
te de Charles Koechlin fut incontesté tant en 
pédagogue progressiste, par Francis Poulenc 
notamment, qu’en théoricien novateur. 

Erik Satie (1866 – 1925) fit partie des grands 
personnages se refusant au traditionalisme 
français. Pour autant, son influence en terme 
de composition et de philosophie s’épanouit 
avec les générations suivantes. Sa Première 
Gnossienne compte aujourd’hui encore parmi 
les tubes des „concerts ésotériques“. Francis 
Poulenc (1899 – 1963) dans ses jeunes années 
rejoignit Le Groupe des Six, qui se référaient 
à la limpidité et à la simplicité de la musique 
française proclamées par Satie. Malgré 
le déclin du groupe, dû aux personnalités 
hétérogènes qui le composaient, l’influence de 
Satie sur Poulenc fut aussi durable que l‘amitié 
de Poulenc avec Arthur Honegger et Jean 
Cocteau. Les deux compagnons de Poulenc 
influencèrent également la Sonate pour 
clarinette et piano, achevée peu avant sa mort. 
Pendant la composition de l‘opéra Dialogues 
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des Carmélites (1953), Poulenc fut hospitalisé 
dans un sanatorium pour dépression suite à la 
maladie de son compagnon Lucien Roubert. Ce 
dernier mourut en 1954, ainsi  que certains de 
ses amis les plus proches, dont le compositeur 
Arthur Honegger. Après la création du Dialogue 
des Carmélites, à partir de 1959 Poulenc 
écrivit quelques œuvres 
pour Instruments à vent 
et piano dont La Sonate 
pour flûte et l‘Andantino 
tristamente, qu‘il ajouta 
plus tard en Romance à la 
Sonate pour Clarinette. Le 
thème mélancolique de la 
romance et les quadruple-
croches cascadant à 
plusieurs reprises et 
guillotinant le flux de la 
mélodie, montrent des 
parallèles avec le final du 
Dialogue des Carmélites. 
Le premier mouvement 
de la sonate Allegro tristamente présente des 
influences du deuxième opéra de Poulenc, 
La voix humaine (1958-59). Lorsqu‘à la fin de 
l’opéra, s’installe la certitude que l’amant de 
la protagoniste ne reviendra pas, le deuxième 
thème du premier mouvement de la sonate 
résonne juste avant son suicide. L‘Allegro con 
fuoco, une danse avec le diable, est une pièce 
gaie, ironique, „jazzy“. On y négocie, le ciel 
ou l‘enfer – issue incertaine, les paris sont 
ouverts! /Dirk Altmann

Die Musik und ihre Zeit
„L‘État c‘est moi!“ - „Der Staat bin ich!“, 

war das Motto von Louis XIV auf dem 
Höhepunkt seines höfischen Absolutismus. Die 
künstlerischen Direktiven wurden und werden 
vom Hofe und in der Nachfolge eben von 
PARIS ausgegeben. Diese Arroganz der Macht 

fordert die Franzosen bis heute heraus 
und befördert eine einzigartige Mischung 
aus Tradition und Moderne. Die meisten 
der hier eingespielten Titel entstanden 
um die Jahrhundertwende 1900. Eine 
relativ lange Friedenszeit, die technische 
Revolution und soziale Verbesserungen 
bescherten Europa und im Besonderen 
Paris eine einzigartige Periode: die Belle 
Époque. 

Frankreich war schon immer 
für Revolutionen gut. Auch seine 
Komponisten liebten es, sich in Gruppen 
zusammenzuschließen und gegen 
die gerade vorherrschende Mode zu 
revoltieren. So war es schon zu Zeiten 

des Sonnenkönigs, als Jean-Philippe Rameau 
(1683 - 1764) mit seiner Harmonielehre 
den theoretischen Grundstein für folgende 
Generationen legte. Das erste Prélude aus 
dem Premier livre de pièces de clavecin von 1706, 
besticht durch seine freie Notation genauso 
wie durch seine zukunftweisende Harmonik. 
Als kleine Ehrerbietung an diesen so wichtigen 
französischen Komponisten ist es, wie eine Art 
Improvisation, diesem Album vorangestellt.
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Das Pariser Musikleben des ausgehenden 
19. Jahrhunderts war geprägt durch die 
Oper. Diese Affinität zeigt sich auch in Ernest 
Chaussons (1855 – 1899) Andante e Allegro. Er 
orientiert sich hier zudem an Schumann und 
Wagner, den großen romantischen Vorbildern 
dieser Zeit. Außerhalb der Grand Opéra sind 
es die zahlreichen Pariser Salons, welche die 
kulturelle Szene bestimmten. Die Canzonetta 
op. 19 von Gabriel Pierné (1863 - 1937) ist ein 
schönes Beispiel französischer Komposition  
par excellence. Leicht und mit zartem 
Ausdruck, gleich einem frischen Sommertag, 
präsentiert sich die Musik eines für das 
Pariser Musikleben so wichtigen Künstlers. 
So hat Pierné als einflussreicher Dirigent mit 
beispielhafter Bescheidenheit viele Werke 
seiner Zeitgenossen aus der Taufe gehoben. 

Die berühmteste Oper, die sich mit der 
Lebensrealität der meisten Künstler und 
den ärmeren Bevölkerungsschichten 
auseinandersetzt, ist allerdings nicht von 
einem französischen, sondern von dem 
italienischen Komponisten Giacomo Puccini 
(1858 – 1924). In La Bohème wird geliebt, 
gefeiert und gestorben. Ein unwiderstehliches 
Pariser Kolorit verströmt dabei der Valse  
Musette aus dem zweiten Akt der Oper. 

Das Leben als Bohemien – arm, aber 
unabhängig – etablierte sich als Revolte 
gegen die traditionsbehafteten Pariser 
Institutionen. Bei den Komponisten war es die 
Académie des Beaux-Arts, die jährlich über den 

wichtigen und hoch dotierten Prix de Rome 
befand. Von den auf dieser CD versammelten 
Komponisten wurde allein Debussy mit 
einem ersten Preis ausgezeichnet, welcher 
damit ein zweijähriges Stipendium in Rom 
erhielt. Aber auch er empfand diese Zeit, mit 
den auferlegten musikalischen Zwängen, 
als „großes Gefängnis“. Viele Künstler 
suchten daher neue Inspirationsquellen. 
Die Fremde, aber auch das Fremde wurden 
zu sehnsüchtigen Projektionen, wie in Paul 
Dukas ...a la gitana oder in Ravels Habanera. 
Die gelehrten Formen der Sonate oder 
Kantate waren für diese postkartenähnlichen 
Momentaufnahmen denkbar ungeeignet. 
Nach dem Vorbild der Malerei entstanden in 
feinste Klangfarben gehüllte Genrebilder, 
deren Höhepunkt Debussy in seinen Images 
erreicht. Die Zigeunerin bei Paul Dukas‘ (1865 
– 1935) Vocalise-étude ...alla gitana ist nicht wie 
Carmen – sie ist eher zart und zerbrechlich, 
dabei aber voller Stolz. Aus der Distanz zieht sie 
uns mit dem Tanz einer Sarabande in ihren Bann. 
Gehört letztere noch zum Kern der barocken 
französischen Suiten, so ist die Habanera ein 
aus Kuba stammender Tanz. Maurice Ravel 
(1875 – 1937) lässt uns in seinem Pièce en forme 
de Habanera nur voyeuristisch an diesem hoch 
erotischen Paartanz teilhaben. Leider weilt 
das Schauspiel vor unserem geistigen Auge 
nur sehr kurz. Claude Debussy (1862 – 1918) 
greift in seiner Première Rhapsodie ebenfalls 
auf eine neuere Form der Habanera zurück - die 
Rumba. Sie erscheint nach der Einleitung, um 
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sich dann jedoch bald in impressionistischen 
Kaskaden aufzulösen. Zahlreiche Episoden, 
die wir aus L‘après-midi d‘un faune oder aus den 
Images kennen, werden uns auch in diesem so 
farbenreichen Stück präsentiert. Nach einem 
handfesten Skandal bei der Generalprobe 
zu Debussys  Pelléas et Melisande, wurde die 
neuartige Oper dann doch sehr begeistert vom 
Pariser Publikum aufgenommen. Nach diesem 
Erfolg konnte selbst die Académie des Beaux-
Arts nicht mehr umhin, ihren verlorenen Sohn 
in die Reihe der Jurymitglieder für den Prix 
de Rome aufzunehmen. Diesem Umstand 
ist es zu verdanken, dass heute wenigstens 
eine Komposition aus dem Einheitsbrei der 
Wettbewerbsstücke für das Examen am 
hochrenommierten Pariser Konservatorium 
heraussticht.

In der ersten Dekade des 20. Jahrhunderts 
gab es wohl kaum eine Mode, die nicht von 
Paris ausging. Auch als sich Europa, nach den 
Schrecken des ersten Weltkriegs neu finden 
musste, behielt Paris seine herausragende 
Stellung bei. Insbesondere Künstler aus 
Amerika pilgerten in die Stadt an der Seine. 
George Gershwin (1898 – 1937) hatte es mit 
einigen Broadway-Produktionen und mit der 
Uraufführung seiner Rhapsodie in Blue 1924 
schon zu einiger Berühmtheit gebracht. Auch 
wenn die meisten Kritiker den Versuch Jazz 
und Klassik zu vereinen im Fall der Rhapsodie 
als gescheitert ansahen, waren Publikum 
und die „klassischen“ Kollegen – Strawinsky, 
Milhaud, Ravel – doch von seinem Talent 

angetan. Ermutigt brach er 1928 nach Paris 
auf, wo er unter anderem Maurice Ravel um 
Unterrichtsstunden bat. Überliefert ist Ravels 
Antwort: „Warum sollten Sie ein zweitklassiger 
Ravel sein, wenn Sie ein erstklassiger Gershwin 
sein können?“ Auch in den Three Preludes for 
piano sind es weniger die kompositorischen 
Lösungen als Rhythmus und Melodie, die 
begeistern. Damit erfüllt Gershwin vorbildlich 
unsere europäischen Vorstellungen vom Jazz 
der 1920er Jahre. 

Neben dem Jazz etablierte sich in der Nach-
kriegszeit auch der Tonfilm. Charles Koechlin 
(1867 – 1950) teilte die Begeisterung für das 
neue Medium, die unterlegte Musik empfand 
er allerdings überwiegend als oberflächlich, 
banal oder vulgär. Besonders hatte es ihm die 
Schauspielerin Lilian Harvey angetan, auf die 
sich Le Portrait de Daisy Hamilton bezieht. Die 
liebevoll von Robert Orledge zusammenge-
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stellten Miniaturen zeigen Koechlin von einer 
ausgesprochen charmanten Seite. Erstaunli-
cherweise wird das kompositorische Schaffen 
dieses großen Humanisten und Gelehrten nach 
wie vor nicht richtig gewürdigt. Seine brillant 
instrumentierten Orchesterwerke hätten es 
verdient, neben Debussys La mer und Ravels 
Daphnis et Chloé einen festen Platz im fran-
zösischen Repertoire zu finden. (Empfehlung: 
SWRmusic/Radio-Sinfonieorchester Stuttgart/
Heinz Holliger) Unangefochten sind aber seine 
Meriten als progressiver Lehrer, u.a. von Fran-
cis Poulenc, und als wegweisender Theoreti-
ker. Auch Erik Satie (1866 – 1925) gehörte zu 
den großen Verweigerern des französischen 
Traditionalismus. Sein kompositorischer wie 
auch philosophischer Einfluss entfaltete sich 
aber erst in den nachfolgenden Generationen. 
Noch heute gehört seine Première Gnossienne 
zum Repertoire zahlreicher „Esoterik-Konzer-
te“.  Francis Poulenc (1899 – 1963) schloss sich 
in jungen Jahren der Groupe des six an, die sich 
ebenfalls auf die von Satie proklamierte Klar-
heit und Einfachheit der französischen Musik 
beriefen. Auch wenn diese Gruppe durch ihre 
heterogenen Persönlichkeiten nach kurzer 
Zeit zerfiel, war Saties Einfluss auf Poulenc 
ebenso nachhaltig, wie die Freundschaft zu 
Arthur Honegger und Jean Cocteau. Die bei-
den Weggefährten Poulencs beeinflussten 
auch die Sonate für Klarinette und Klavier, die 
er kurz vor seinem Tod vollendete. Während 
der Arbeit an der Oper Dialogues des Carmélites 
(1953) erkrankte sein Lebensgefährte Lucient 

Les grands compositeurs
   01  Ernest Chausson

   02  Claude Debussy

   03  Charles Koechlin

   04  George Gershwin

   05  Maurice Ravel

   06  Jean-Philippe Rameau

   07  Gabriel Pierné

   08  Giacomo Puccini

   09  Paul Dukas

   10  Erik Satie

   11  Francis Poulenc
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Roubert und Poulenc musste wegen schwerer 
Depressionen in ein Sanatorium. 1954 star-
ben neben Roubert weitere seiner engsten 
Freunde, darunter auch der Komponist Arthur 
Honegger. Im Anschluss an die Uraufführung 
der Carmélites befasste sich Poulenc ab 1959 
mit einigen Werken für Solobläser und Klavier. 
Neben der Sonate für Flöte entstand auch ein 
Andantino tristamente, das Poulenc der Klari-
nettensonate später als Romanze hinzufügte. 
Das melancholische Thema der Romanze und 
die immer wieder herabstürzenden 64tel, die 
den Melodiefluss nahezu guillotinieren, zei-
gen Parallelen zum dramatischen Finale der 
Carmélites. Der erste Satz der Sonate Allegro 
tristamente zeigt wiederum Einflüsse von Pou-
lencs zweiter Oper, dem Monodrama La voix 
humaine (1958-59). Wenn am Ende der Oper 
langsam zur Gewissheit wird, dass der Gelieb-
te der Protagonistin nicht zu ihr zurückkehren 
wird, erklingt - kurz vor ihrem Selbstmord - das 
zweite Thema des ersten Satzes der Sonate. 
Das Allegro con fuoco ist eher ein Tanz mit dem 
Teufel als ein heiter ironisches „jazzy“ Stück.  
Hier wird über Himmel oder Hölle verhandelt – 
mit unklarem Ausgang! /Dirk Altmann

About the music and its time
„L‘état c‘est moi!“ - „I am the State!“ was the 

motto of Louis XIV at the height of his courtly 
autocracy. Artistic directives were, and indeed 
are, issued by the Court, and later from PARIS 
itself. This arrogance of power challenges the 

French right up to the present day and demands 
a unique blend of tradition and modernity. Most 
of the recordings here were composed around 
the turn of the century 1900. A relatively long 
period of peace, the technological revolution 
and social improvements introduced a unique 
period in European and, in particular, Parisian 
history: the Belle Époque. 

France has always been ripe for revolution! Its 
composers, too, loved to group together and 
rebel against prevailing trends. And so it was 
during the reign of Louis XIV (the Sun King) when 
Jean-Philippe Rameau (1683 - 1764) laid down 
the theoretical foundations for subsequent 
generations with his Treatise on Harmony. The 
first Prélude from the Premier livre de pièces de 
clavecin from 1706 impresses us with its free 
notation as well as through its pioneering 
harmonies. It is placed at the beginning of this 
album as a kind of improvisation in homage to 
this highly important French composer.
Parisian musical life of the late 19th century was 
marked by opera. This affinity is also reflected 
in Ernest Chausson‘s (1855-1899) Andante e 
Allegro. He also aligns himself with Schumann 
and Wagner, the archetypal romantic composers 
of the era. Beyond Grand Opéra are the many 
Parisian salons, which define the cultural scene.

The Canzonetta op. 19 by Gabriel Pierné (1863-
1937) is a fine example of a French composition 
par excellence. The music of this artist, so 
important to Parisian musical life, is light and 
delicate in its expression, like a fresh summer‘s 

Paris CD Booklet.indd   17 10.06.2016   12:44:15



18 

day. As an influential conductor, Pierné also 
launched many of his contemporaries‘ works on 
stage, showing exemplary modesty. 

However, the most famous opera to deal with 
the reality of life for most artists and the working 
classes is not by a French composer, but by the 
Italian Giacomo Puccini (1858-1924). La Bohème 
tackles love, celebration and death. The Valse 
Musette from the second act of the opera exudes 
an irresistible Parisian flavour.  Life as a Bohemian 
- poor but independent - is established as a form 
of rebellion against the tradition-bound Parisian 
institutions. For composers, it was the Académie 
des Beaux-Arts that decided annually who would 
be awarded the important and generously 
funded Prix de Rome. Of the composers on 
this disc, only Debussy was awarded first prize 
and received with it a two-year scholarship 
in Rome. But he too felt „imprisoned“ by the 
musical constraints imposed on him. Many 
artists searched for new sources of inspiration. 
Foreigners, but also foreignness were used to 
project images of yearning, such as in Paul Dukas’ 
...a la gitana, or Ravel‘s Habanera. Academic 

sonata or cantata forms were quite unsuitable 
for these postcard-like snapshots. Following the 
example of painting, genre pictures emerged 
wrapped in the finest instrumental timbres, 
reaching their highpoint with Debussy‘s Images. 
The Gypsy in Paul Dukas‘ (1865-1935) Vocalise-
étude ...alla gitana is quite unlike Carmen - she 
is softer and more fragile, but yet full of pride. 
From a distance she draws us under her spell 
by dancing a Sarabande. Whilst this dance may 
still belong at the heart of the French baroque 
suite, the Habanera originates in Cuba. But 
even Maurice Ravel (1875 - 1937) only lets us 
participate voyeuristically in his Pièce en forme 
de Habanera, a highly erotic dance for couples: 
unfortunately, the spectacle in our mind‘s eye 
is all too short! Claude Debussy (1862-1918), 
in his Première Rhapsodie, reverts to a newer 
form of the Habanera: the Rumba. It appears 
after the introduction, but then soon dissolves 
into impressionistic cascades. Numerous 
episodes, which we recognise from L´après-
midi d‘un faune or from Images, are presented 
to us in this amazingly colourful piece. After 
the scandal at the dress rehearsal of Debussy‘s 
Pelléas et Mélisande, the opera was then received 
very enthusiastically by the Parisian public. 
Following this success, even the Académie des 
Beaux-Arts could no longer avoid accepting its 
prodigal son into the ranks of the Prix de Rome 
jury. It is thanks to this that today at least one 
composition stands out from the mix of bland 
competition pieces for the exam at the highly 
prestigious Paris Conservatory.
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In the first decade of the 20th century, there 
was hardly a trend that did not originate in Paris.
Even when Europe reprocess after the horrors 
of World War I, Paris maintained its prominent 
position. Artists from America in particular 
flocked to the city on the Seine. George 
Gershwin (1898–1937) had already achieved a 
certain amount of fame with several Broadway 
Productions and the first performance of his 
Rhapsody in Blue 1924. Although most critics 
regarded the attempt to unite jazz and classical 
music in the Rhapsody as a failure, the public and 
his „classical“ colleagues Stravinsky, Milhaud and 
Ravel were impressed by his talent. Encouraged 
by this, he headed to Paris in 1928, where he 
asked Maurice Ravel among others for lessons. 
Ravel‘s response was: „Why become a second-
rate Ravel when you‘re already a first-rate 
Gershwin?“ In the Three Preludes for piano, too, 
it is not so much his compositional technique 
that is inspiring as the rhythm and melody. And 
so Gershwin became the model for our European 
concept of jazz in the 1920s. 

Alongside jazz, sound films were established 
in the post-war period. Charles Koechlin 
(1867-1950) shared the enthusiasm for the 
new medium. However, in the main he found 
the accompanying music superficial, banal or 
vulgar. The actress Lilian Harvey, the subject of 
Le Portrait de Daisy Hamilton, made a particular 
impression on him. These miniatures, lovingly 
compiled by Robert Orledge, show a very 
charming side to Koechlin‘s music. 

Amazingly, the compositional works of this 
great humanist and scholar are still not fully 
appreciated. His brilliantly orchestrated works 
deserve to find a place in the French repertoire 
alongside Debussy‘s La mer and Ravel‘s Daphnis 
and Chloé. (Recommended recording: Charles 
Koechlin: Orchestral Works with RSO Stuttgart and 
Heinz Holliger/SWRmusic). However, his merits 
as a progressive teacher of Francis Poulenc 
amongst others, and as a pioneering theorist 
are unchallenged. Erik Satie (1866-1925) was 
also one of the greatest opponents of French 
traditionalism. Yet his compositional and also 
philosophical influence has only revealed itself 
with subsequent generations. Even today, 
his Première Gnossienne is one of the „hits“ of 
countless „esoteric concerts“.  Francis Poulenc 
(1899-1963) joined Le Groupe des Six at a young 
age. This group of composers also appealed 
for clarity and simplicity in French music as 
expounded by Satie. Though the group split up 
after a short time due to their heterogeneous 
personalities, Satie‘s influence on Poulenc 
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was just as long-lasting as his 
friendships with Arthur Honegger 
and Jean Cocteau. Poulenc‘s two 
companions also influenced the 
Sonata for Clarinet and Piano, which 
he completed shortly before his 
death. While working on the opera Dialogues des 
Carmélites (1953), his long-time partner Lucient 
Roubert fell ill and Poulenc had to enter a 
sanatorium due to severe depression. Alongside 
Roubert, some of his other closest friends 
died in 1954, including the composer Arthur 
Honegger. From 1959, following the premiere 
of the Carmélites, Poulenc worked on several 
works for solo wind instruments and piano. In 
addition to the Sonata for Flute, Poulenc also 
wrote an Andantino tristamente, which he later 
added to the Clarinet Sonata as the Romance. 
The melancholic theme of the Romance and the 
constantly falling 64th notes, which practically 
„guillotine“ the melodic flow, show parallels with 
the dramatic finale of the Carmélites. The first 
movement of the sonata, Allegro tristamente, 
shows in turn the influence of Poulenc‘s second 
opera, the monodrama La voix humaine (1958-
59). At the end of the opera, when it slowly 
becomes clear that the protagonist‘s lover will 
not return to her, the second theme of the first 
movement of the sonata is heard shortly before 
her suicide. The Allegro con fuoco is more a dance 
with the devil than a cheerful, ironic „jazzy“ 
piece.  The deal is between heaven and hell - and 
the outcome is far from clear! /Dirk Altmann

Les musiciens

Dirk Altmann est clarinette solo depuis 1985 
à l’Orchestre symphonique de la Radio SWR 

de Stuttgart (Allemagne). Originaire de Hanovre 
(Allemagne), il fut formé à la Hochschule für 
Musik und Theater de sa ville natale dans la classe 
du Professeur H. Pallushek. Sélectionné à l’âge de 
17 ans par la Fondation Herbert-von-Karajan, il 
fut l’un des plus jeunes instrumentistes jamais 
engagés par l’Orchestre Philharmonique de Berlin 
en tant que Clarinette solo. Durant cette période, 
il suivit des cours avec le Professeur Karl Leister. 
Il fut par la suite marqué par sa collaboration 
avec des chefs d’orchestre légendaires tels que 
Herbert von Karajan, Sergiu Celibidache, Carlos 
Kleiber, Georges Prétre ou encore Sir Roger 
Norrington. D. Altmann est désormais soliste 
invité de nombreux festivals internationaux, tels 
Ferrara, Schwetzingen, Salzbourg et le Rheingau-
Musikfestival. La collaboration de longue date 
avec Heinz Holliger et Peter Eötvös entre-
autres, traduit son grand intérêt pour la musique 
contemporaine. En tant que Co-fondateur de 
l’ensemble newears.ensemble, il fut à l’origine de 
nombreuses créations. En 2012, sous la baguette 
de Heinz Holliger, il enregistra la Première 
Rhapsodie de Claude Debussy avec l’Orchestre 
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Symphonique de la Radio SWR de Stuttgart 
(SWRmusic). Les Ludwig Chamber Players furent 
crées en 2013, avec lesquelles D. Altmann tourna 
beaucoup en Asie et en Europe. Il enregistra 
plusieurs disques avec des œuvres de Beethoven 
et Prokofiev pour le label TACET, ainsi que le 
répertoire pour Clarinette de Robert Schumann 
et Charles Koechlin en duo avec le pianiste 
Florian Henschel (Hänssler Classic). Les Critiques 
firent l’éloge de son enregistrement de la Grande 
Partita de W.A. Mozart avec les Stuttgart Winds 
(TACET). En tant qu’Ambassadeur 
Musical, il fut envoyé par le 
Goethe Institut en Inde, Afrique et 
Proche-Orient. Depuis quelques 
années, il est régulièrement invité 
à donner des master-classes 
en Chine, à Taïwan et au Japon. 
Dirk Altmann entretient depuis 
2010 une collaboration avec la 
marque japonaise JOSEF (Okinawa), 
Fabricant d’instruments à Vent, 
spécialiste des Bois. 

La pianiste Mako Okamoto 
naquit à Osaka (Japon). Elle débuta ses 

études à la Toho-Gakuen Music Highschool à 
Tokyo avec le Professeur Naoyuki Inoue et le 
Professeur Keiko Takeuchi. A partir de 1996, 
elle poursuivit sa formation avec le Professeur 
Michel Beroff à la Musikhochschule de Fribourg 
(Allemagne) puis rejoignit au bout d’un an la 
Meisterklasse du Professeur Felix Gottlieb. 
Ayant obtenu son diplôme avec mention, Mako 
Okamoto se perfectionna à partir de 2000 avec 
le Professeur Pavel Gililov au conservatoire 

de Cologne (Allemagne), où elle obteint son 
diplôme de Concertiste avec mention en 2004 
puis retourna au Japon. A partir de 2005, elle 
devint professeur de piano à l’université de Kyoto 
puis fut nommée en avril 2015 à l’Osaka-kyoiku 
University. Mako Okamoto est lauréate d’un 
Premier Prix du International Piano Competition 
Epinal en 1999 où elle obteint également un 
prix pour la meilleure interprétation de Musique 
Française. Elle fut récompensée d’un Premier Prix 
au Chopin-Wettbewerb-Köln (2001). D’autres 

récompenses suivirent au Concours 
Long-Thibaud à Paris (2001). En 
2003, Mako Okamoto fut finaliste 
du Concours Reine Elisabeth à 
Bruxelles. Le prix au Concours Olivier 
Messiaen à Paris (2007), fut d‘une 
importance majeure car la jeune 
pianiste fut récompensée pour 
son interprétation exceptionnelle 
de la musique d’Olivier Messiaen. 
Mako Okamoto donne des concerts 
en Allemagne, France, Belgique, 
Italie, Japon, Corée, Pologne, les 

USA et la Suisse, parmi lesquels des concerts 
avec l’Orchestre Philharmonique de Radio 
France, la Philharmonie de Lorraine, l’Ensemble 
Intercontemporain, l’Orchestre National de 
Belgique, le Japan Philharmonic Orchestra, 
Yomiuri Nippon Symphony Orchestra et le Tokyo 
Symphony Orchestra. A la même période, elle 
travaille avec Pierre Boulez, Gilbert Varga, Carlos 
Kalmar et Tomomi Nishimoto. Elle débuta son 
parcours discographique en 2005 avec les 12 
Etudes de Claude Debussy, enregistrées à Brême 
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(Salycus). Un autre disque intitulé 
Visionary Pianism suivait en 2007 
(Arshe music Studio). Elle retourne 
dans son dernier enregistrement vers 
Oliver Messiaen avec ses Vingt Regards 
sur l´Enfant-Jésus (LIVENITES Nami 
Records).

Ryutaro Hei, contrebasse remporta 
en 2004 le Concours DAAD et 

put poursuivre ses études de Tokyo à 
Wuerzburg chez le Professeur Bunya. 
Il joua comme soliste et musicien de 
chambre entre autres lors du Festival 
Eclat de Stuttgart, du Spor Festival 
Danemark et de «La folle journée» 
Tokyo. Depuis 2007, Ryutaro est 
membre de l’Orchestre Symphonique 
de la Radio de Stuttgart du SWR et depuis 2010 
de Saito Kinen Festival Orchestra Matsumoto 
(Japon). Son premier CD The Sound of Double Bass 
est paru en 2015 chez EigenArt de TACET.

Gesa Jenne-Dönneweg, violon fit ses études 
au Conservatoire Supérieur de Musique de 

Stuttgart dans la classe du Professeur Wilhelm 
Melcher, à Trossingen chez Winfried Rademacher 
et au Conservatoire Tchaïkovski de Moscou chez 
Sergei Krawtschenko. Elle suivit aussi des cours 
de classes de perfectionnement chez Wolfgang 
Marschner et Dorothy Delay. En 1992, elle devint 
en tant que Première violoniste du Quatuor 
Gideon lauréate du Concours International de 
Musique de Chambre à Lodz / Pologne. 

Anne-Maria Hoelscher est née à 
Weimar. Elle a étudié à la haute école 

de musique de Trossingen (Allemagne) 
au près de Hugo Noth et à l‘université de 
Toronto chez Joseph Macerollo. Pendant 
ses études, elle a été bénéficiaire de la 
Kulturstiftung der Deutschen Bank, de 
la Studienstiftung des deutschen Volkes 
et de l‘Office allemand d‘échanges 
universitaires (DAAD). Anne-Maria 
Hoelscher a participé à de nombreux 
festivals, en formation de musique 
de chambre et en tant que soliste, 
comme par exemple aux Schwetzinger 
Festspiele, aux Wittener Tage für 
Neue Kammermusik, au Europäisches 
Musikfest Stuttgart et au Lucerne 
Festival. Elle est une invitée demandée 

d‘ensembles de musique contemporaine de 
premier plan, comme le KlangForum Heidelberg,  
ascolta Stuttgart, Collegium Novum Zürich, 
tout comme de différents orchestres comme 
le RSO Stuttgart, le Staatsoper Stuttgart, le 
Nationaltheater Mannheim etc. Anne-Maria 
Hoelscher est enseignante d‘une classe 
d‘accordéon à la haute école de musique de 
Lucerne.

Die Musiker

Dirk Altmann ist seit 1985 Soloklarinettist  
beim Radio-Sinfonieorchester Stuttgart des 

SWR. Seine Ausbildung erhielt der aus Hannover 
(Germany) stammende Musiker bei Prof. H. Pal-
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lushek an der Hochschule für Musik und Theater 
seiner Heimatstadt. Mit 17 Jahren wurde er in 
die Herbert-von-Karajan-Stiftung aufgenommen 
und war einer der jüngsten Instrumentalisten, 
die je bei den Berliner Philharmonikern als So-
loklarinettist tätig waren. Während dieser Zeit 
bekam er Unterricht bei Prof. Karl Leister. In der 
Folge prägte ihn die Zusammenarbeit mit Diri-
gentenlegenden wie Herbert von Karajan, Sergiu 
Celibidache, Carlos Kleiber, Georges Prétre oder 
Sir Roger Norrington. Als Solist war er Gast bei 
internationalen Festspielen, so z.B. in Ferrara, 
Schwetzingen, Salzburg und dem Rheingau-Mu-
sikfestival. Langjährige Zusammenarbeit u.a. mit 
Heinz Holliger und Peter Eötvös zeigen sein gro-
ßes Interesse an Neuer Musik. Als Mitgründer des 
newears.ensemble war er für zahlreiche Urauf-
führungen verantwortlich. Mit Heinz Holliger als 
Dirigenten entstand 2012 eine Einspielung der 
Première Rhapsodie von Claude Debus-
sy mit dem RSO Stuttgart (SWRmusic). 
2013 formierten sich die Ludwig Cham-
ber Players, mit denen er Konzertreisen 
nach Asien und Europa unternimmt. 
Mehrere CDs mit Werken  von Beetho-
ven und Prokofi ev wurden beim audio-
philen Label TACET eingespielt. Mit dem 
Pianisten Florian Henschel nahm er das 
Klarinettenrepertoire von Robert Schu-
mann und Charles Koechlin auf (Hänssler 
Classic). Hochgelobt wurde auch eine 
Einspielung von W.A. Mozarts „Gran Parti-
ta“ mit den Stuttgart Winds (TACET). Als 
musikalischer Botschafter reiste er für 
das Goethe Institut nach Indien, Afrika 

und den Nahen Osten. In den letzten Jahren wur-
de er wiederholt zu Meisterkursen nach China, 
Taiwan und Japan eingeladen. Seit 2010 arbeitet 
Dirk Altmann mit der japanischen Holzblasinstru-
mentenfi rma JOSEF (Okinawa) zusammen.

Mako Okamoto wurde in Osaka (Japan) 
geboren. Ihr Klavierstudium begann sie an 

der Toho-Gakuen Music Highschool in Tokyo, bei 
Prof. Naoyuki Inoue und Prof. Keiko Takeuchi. Ab 
1996 setzte sie ihre Ausbildung bei Prof. Michel 
Beroff  an der Musikhochschule in Freiburg 
(Germany) fort, wo sie nach einem Jahr in die 
Meisterklasse von Prof. Felix Gottlieb wechselte. 
Nach ihrem Abschluss, mit Auszeichnung ging sie 
2000 an die Kölner Musikhochschule in die Klasse 
von Prof. Pavel Gililov. 2004 machte sie, ebenfalls 
mit Auszeichnung, ihr Konzertexamen und zog 
wieder in ihr Heimatland. Seit 2005 unterrichtete 
sie an der Universität Kyoto und folgte im 

April 2015 einem Ruf als Professor an die 
Osaka-kyoiku University. Mako Okamoto 
ist 1. Preisträgerin des International Piano 
Competition Epinal 1999 und erhielt dort 
auch einen Preis für die beste Interpretation 
französischer Musik. Einen 1. Preis errang 
sie beim Chopin-Wettbewerb-Köln (2001). 
Weitere Auszeichnungen folgten beim 
International Long-Thibaud Competition 
in Paris (2001). 2003 war sie Finalistin 
beim Concours Reine Elisabeth in Brüssel. 
Besondere Bedeutung hatte für die junge 
Pianistin ein Preis beim International Olivier 
Messiaen Competition in Paris (2007). Auch 
hier wurde ihr der Preis für herausragende 
Interpretation der Musik Olivier Messiaens 
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zugesprochen. Mako Okamoto gibt Konzerte in 
Deutschland, Frankreich, Belgien, Italien, Japan, 
Korea, Polen, den USA und der Schweiz. Darunter 
Konzerte u.a. mit dem Orchestre Philharmonique 
de Radio France, la Philharmonie de Lorainne, 
L‘Ensemble intercontemporain, l´Orchestre 

National de Belgique, Japan 
Philharmonic Orchestra, 
Yomiuri Nippon Symphony 
Orchestra und dem Tokyo 
Symphony Orchestra. Dabei 
arbeitete sie mit Pierre 
Boulez, Gilbert Varga, 
Carlos Kalmar und Tomomi 
Nishimoto zusammen. 2005 
erschien ihre Debut CD mit 
den 12 Etüden von Claude 
Debussy, aufgenommen 
in Bremen (Salycus). Eine 
weitere CD mit dem Titel 
Visionary Pianism folgte 
im Jahr 2007 (Arshe music 
Studio). In ihrer aktuellen 
Neueinspielung widmet sie 
sich erneut Oliver Messiaen 
und seinen Vingt Regards 
sur l´Enfant-Jésus (LIVENITES 
Nami Records).

Ryutaro Hei, Kontrabass (Japan) gewann 2004 
den DAAD – Wettbewerb und konnte sein 

Tokioter Studium in Würzburg bei Prof. Bunya 
fortsetzen. Als Solist und Kammermusiker 
war er u.a. beim Festival Eclat Stuttgart, dem 
Spor Festival Dänemark und „La folle journée“ 
Tokio tätig. Seit 2007 ist Ryutaro Mitglied 

des Radio-Sinfonieorchester Stuttgart des SWR 
und seit 2010 des Saito Kinen Festival Orchestra 
Matsumoto (Japan). Seine Debut CD The Sound 
of Double Bass ist 2015 bei TACET auf EigenArt 
erschienen.

Gesa Jenne-Dönneweg, Violine studierte 
an der Musikhochschule Stuttgart bei 

Professor Wilhelm Melcher, in Trossingen bei 
Winfried Rademacher und am Tschaikowsky 
Konservatorium in Moskau bei Sergej 
Kraftschenko. Darüber hinaus besuchte sie 
Meisterklassen bei Wolfgang Marschner und 
Dorothy Delay. 1992 wurde sie als Primarius des 
Gideon-Quartetts Preisträger des internationalen 
Kammermusikwettbe- werbs in Lodz (Polen).

Anne-Maria Hölscher wurde in Weimar gebo-
ren. Sie studierte an der Musikhochschule in 

Trossingen bei Hugo Noth und an der University 
of Toronto bei Joseph Macerollo. Während ihrer 
Ausbildung war sie Stipendiatin der Kulturstif-
tung der Deutschen Bank, der Studienstiftung 
des deutschen Volkes sowie des Deutschen Aka-
demischen Austauschdienstes (DAAD). Als Kam-
mermusikerin und Solistin ist Anne-Maria Höl-
scher auf zahlreichen Festivals vertreten, so z.B. 
den Schwetzinger Festspielen, den Wittener Ta-
gen für Neue Kammermusik, dem Europäischen 
Musikfest Stuttgart und dem Lucerne Festival. 
Sie ist gefragter Gast führender Ensembles für 
Neue Musik wie dem KlangForum Heidelberg, 
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ascolta Stuttgart, Collegium Novum Zürich und 
verschiedener Orchester wie dem RSO Stuttgart, 
Staatsoper Stuttgart, Nationaltheater Mann-
heim u.a. Anne-Maria Hölscher leitet als Dozen-
tin für Akkordeon eine Hauptfachklasse an der 
Hochschule für Musik – Luzern. 

The musicians

Dirk Altmann born 1965 in Hannover, Germany 
is one of the most versatile musicians in his 

field. He was educated from Prof. H. Pallushek 
at the Hochschule für Musik und Theater in 
his hometown. He is and has been since 1985 
the Principal Clarinet of the Stuttgart Radio 
Symphony Orchestra of the Südwestrundfunk 
(SWR). At the age of 17 he was accepted by the 
Herbert von Karajan Foundation and was one 
of the youngest ever instrumentalists to play 
Principal Clarinet for the Berlin Philharmonics. 
During this time, he took lessons with Prof. Karl 
Leister. He has subsequently been influenced 
by his work with Herbert von Karajan, Sergiu 
Celebidache, Carlos Kleiber, George Prétre and Sir 
Roger Norrington. As a soloist he has appeared 
at international festivals, such as in Ferrara, 
Schwetzingen, Salzburg and the Rheingau Music 
Festival. Longstanding cooperation’s, amongst 
others with Heinz Hollinger and Peter Eötvös, 
document his great interest in Contemporary 
Music. As cofounder and artistic director of the 
newears.ensemble, he has been responsible 
for several première performances. His work 
is influenced by studies of the historically 

informed performance as 
well as knowledge of period 
instruments. In 2012 he 
recorded with the RSO 
Stuttgart and Heinz Holliger 
as conductor the Première 
Rhapsodie by Claude Debussy 
(SWRmusic). 2013 were the 
premiere concerts the Ludwig 
Chamber Players, with whom 
he undertook concert tours 
to Asia and Europe. Several 
CDs with works by Beethoven 
and Prokofiev were produced 
by the audiophile label TACET 
(Germany). Together with 
pianist Florian Henschel he 
recorded the clarinet repertoire 
from Robert Schumann and 
Charles Koechlin on CD (Hänssler Classic). An 
acclaimed recording was also the „Gran Partita“ 
by W.A. Mozart with the Stuttgart Winds (TACET). 
As a musical ambassador, he traveled for the 
Goethe Institute to India, Africa and the Middle 
East. In recent years, he has been repeatedly 
invited to give master classes to China, Taiwan 
and Japan. Since 2010, Dirk Altmann works with 
Japanese Woodwinds company JOSEF (Okinawa).

Mako Okamoto  (Piano) was born in Osaka 
(Japan). She studied at the Toho-Gakuen 

Music Highschool in Tokyo, with Prof. Naoyuki 
Inoue and Pro Keiko Takeuchi. In 1996 she 
began her studies with Prof. Michel Beroff at 
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the Music Academy of Freiburg (Germany), 
where after only one year she was admitted ro 
the Masters Program under Prof. Felix Gottlieb. 
In 1999 she completed her studies in Freiburg 
with distinction. In 2000 she began her studies 
in the post-graduate program „Konzertexamen“ 
with Prof. Pavel Gililov at the Music Academy of 
Cologne (Germany). In 2004 she completed her 
studies in Cologne with distinction, and she came 
back to Japan. Since 
2005 She is a lecturer 
at University of 
Arts in Kyoro City 
and from April 
2015 she became a 
Professor at Osaka-
kyoiku University. 
Mako Okamoto 
received the 1st 
prize and the Special Prize for French music in 
the International Piano Competition Epinal in 
France (1999) and the 1st prize in the Chopin 
Competition, Cologne (2001). Furthermore 
she is the 6th prize winner in the International 
Long-Thibaud Competition in Paris (2001), the 
finalist in the Queen Elisabeth International 
Competition in Brussel (2003) and the 3rd  prize 
and Special prize winner in the International 
Olivier Messiaen Competition in Paris (2007). 
Mako Okamoto performed in Germany, France, 
Belgium, Italy, Japan, Korea, Poland, the USA 
and in Switzerland. She played with orchestras 
in Japan and France in Belgien such as Orchestre 
Philharmonique de Radio France, Philharmonie 
de Lorainne, L‘Ensemble intercontemporain, 

Orchestre National de Belgique, Japan 
Philharmonic Orchestra, Yomiuri Nippon 
Symphony Orchestra, Tokyo Symphony Orchestra 
with famous conductor. For example with Mr. 
Pierre Boulez, Mr.Girbert Varga, Mr. Carlos Kalmar 
and Ms. Tomomi Nishimoto. In 2005 she has 
recorded her first CD with Debussy 12 Etudes 
(Salycus) in Bremen Germany, in 2007 the 2nd 
CD Visionary Pianism (Arshe music Studio) 

and in 2014 she 
made a spectacular 
recording of Olivier 
Messiaens Vingt 
Regards sur l´Enfant-
Jésus (LIVENITES Nami 
Records).

Ryutaro Hei 
(Double Bass) won 

the 2004 DAAD (German Academic Exchange) 
Competition and was able to continue his Tokyo 
studies in Würzburg with Professor Bunya. As 
a soloist and chamber musician, he worked at, 
amongst others, the Festival ECLAT in Stuttgart, 
the Spor Festival, Denmark and “L a Folle Journée” 
in Tokyo. Since 2007, Ryutaro has been a member 
of the Stuttgart RSO of SWR and since 2010 of 
the Saito Kinen Festival Orchestra, Matsumo- to 
(Japan). His debut CD, The Sound of the Double 
Bass was released by TACET in 2015.

Gesa Jenne-Dönneweg (Violin) studied at the 
Musikhochschule Stuttgart with Professor 

Wilhelm Melcher, in Trossingen with Winfried 
Rademacher and at the Tchaikovsky Conservatory 
in Moscow with Sergei Kraftchenko. Additionally, 
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she attended masterclasses with Wolfgang 
Marschner and Dorothy Delay. In 1992 she was 
a winner of the International Chamber Music 
Competition in Lodz, Poland, as the first violinist 
of the Gideon Quartet.

Anne-Maria Hoelscher was born in Weimar, 
Germany. She studied at the University of 

Trossingen with Hugo Noth and at the University 
of Toronto with Joseph Macerollo. During her 
studies, she was supported by scholarships 
from the Kulturstiftung der Deutschen Bank, 
the Studienstiftung des deutschen Volkes 
and the DAAD (Deutscher Akademischer 
Austauschdienst). Both as soloist and chamber 
musician, Anne-Maria Hölscher has been invited 
to perform at the Schwetzinger Festspiele, 
the Wittener Tagen für Neue Kammermusik, 
the Europäisches Musikfest Stuttgart and the 
Lucerne Festival. She is in high demand as a guest 
among leading ensembles for contemporary 
music such as KlangForum Heidelberg, ascolta 
Stuttgart, Collegium Novum Zürich etc. as 
well as among various orchestras such as RSO 
Stuttgart, Staatsoper Stuttgart, Nationaltheater 
Mannheim etc. Since 2010, Anne-Maria Hölscher 
has been teaching accordion and chamber music 
at the Lucerne School of Music
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