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Das Wesentliche ist Die Musik



Psalm 130

„Aus der Tiefe rufe 
ich, Herr, zu dir!“
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28. Nov 15
Samstag

Philharmonie
Berlin

20.00 Uhr

abo-konzert a/3

Marek JanoWski 
iveta apkalna / orgel 
rundfunk-
sinfonieorchester Berlin Übertragung am 11. Dezember 2015,  

20.03 uhr. Bundesweit. in Berlin auf  
89,6 Mhz; kabel 97,55 und Digitalradio. 

konzert mitPaul HindemitH
(1895 – 1963)
Konzert für Orgel und Orchester
> Crescendo. 
Moderato maestoso
> (attacca) Allegro assai
> Canzonetta in triads and 
two Ritornelli. Moderato
> Phantasy on Veni Creator 
Spiritus.  
– Allegro moderato  
– Allegro energico  
– Poco largamente  
– Free  
– Arioso, moderato e dolce  
– Largamente

Pause

18.45 uhr,  
hermann-Wolff-saal
einführung von steffen Georgi

anton Bruckner
(1824 – 1896)
Sinfonie Nr. 7 E-Dur WAB 107
> Allegro moderato
> Adagio.  
Sehr feierlich und sehr langsam
> Scherzo.  
Sehr schnell – Trio.  
Etwas langsamer
> Finale.  
Bewegt, doch nicht zu schnell
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als am 25. april 1963 die neue 
orgel der Philharmonic hall 
im new Yorker lincoln center 
erstmals öffentlich erklang, 
geschah dies unter den händen 
des österreichischen organisten 
anton heiller (1923 - 1979).  
er spielte das neue, speziell für 
diesen anlass geschriebene or-
gelkonzert von Paul hindemith. 
am Pult der den organisten  
begleitenden new Yorker Philhar-
moniker stand der komponist. 
War es zeitgemäß, anno 1963 
ein veritables, viersätziges 
orgelkonzert mit ausgedehnten 
kadenzen und „normalem“ sin-
fonieorchester zu präsentieren? 
Die avantgarde hätte (und hat) 
laut aufgeheult. Für hindemith 
stand die Frage überhaupt 
nicht. natürlich war es für ihn 
legitim, alte und älteste errun-
genschaften der Musik mit  
neuen konzeptionen und 
komplexem zeitgenössischem 
Denken zu vereinen. als junger 
Mann hatte hindemith provo-
ziert, brüskiert gar. im alter 
suchte er zu versöhnen - und 

provozierte gerade dadurch 
noch mehr. sein stupendes  
können bewahrte ihn vor naivem 
eklektizismus, vor der Provoka-
tion durch wissende selbstrefle-
xion bewahrte es ihn zum Vor-
teil für uns heutige hörer nicht.
heiller und hindemith realisier-
ten auch die europäische erst-
aufführung des orgelkonzertes 
am 9. und 10. november 1963 
mit den Wiener Philharmonikern 
im Großen Musikvereinssaal 
in Wien, hindemiths letztes 
Dirigat. im Januar 1964 wollte 
er das Werk auch in essen 
dirigieren, danach in München, 
köln und den niederlanden. 
Zuvor stand noch eine konzert-
reise nach Berlin auf dem Plan.
Doch dazu kam es nicht mehr. 
Wenige tage nach den konzerten 
in Wien erkrankte hindemith 
schwer, er verstarb im alter von 
68 Jahren am 28. Dezember 
1963. anton heiller spielte die 
orgel bei hindemiths Begräbnis 
am 4. Januar 1964. und anton 
heiller blieb dem orgelwerk 
hindemiths treu.

Paul hindemith

steffen Georgi

Zur WeiHe der 
Orgel des HAuses

Paul hindemith
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nachdem am 15. oktober 1963 
die Berliner Philharmonie feier-
lich eröffnet worden war - in 
diesen Wochen sollte auch 
besagtes konzert mit hindemith 
stattfinden, der dem orchester 

unter anderem durch gemein-
same schallplattenaufnahmen 
in der Dahlemer Jesus-christus-
kirche eng verbunden war -, 
nahm heiller 1965 gern das 
angebot an, auch die neue orgel 

in der Berliner Philharmonie mit 
hindemiths orgelkonzert aus
der taufe zu heben. Die vier-
manualige orgel mit zunächst 
72 klingenden Pfeifen wurde 
1965 von der Berliner orgelbau- 
firma schuke als deren opus 
184 errichtet. sie erklang zum 
ersten Mal am 16. november 
1965, hindemiths 70. Geburts-
tag, anton heiller spielte das 
orgelkonzert, Joseph keilberth 
dirigierte das Berliner Philhar-
monische orchester. heute, fast 
genau 50 Jahre später, dirigiert 
Marek Janowski das rundfunk-
sinfonieorchester Berlin, während 
iveta apkalna auf der inzwischen
renovierten (1992) und grund-
legend überarbeiteten und 
erweiterten (2012) schukeorgel
der Berliner Philharmonie spielt.

späTlese und reife

etwa ab 1950 hatte hindemith 
begonnen, kompositionstech-
nisch Bilanz zu ziehen. Dies 
führte zu einer Öffnung seiner 
Werkkonzeptionen in verschie-
dene richtungen. so mischte 
der „Marsch für orchester 
über den alten schweizerton“ 
(1960) die trommeln der Basler 
Fastnacht mit dem lied über 
den alten schweizerton und 
dem studentenlied „Gaudeamus 
igitur“. Die Pittsburgh symphony 
(1958) nahm ein Volkslied, 
einen song und ein Zitat aus 

anton Weberns sinfonie op. 21 
in sich auf. Das oktett (1958) 
wagte den spagat zwischen 
Beethovens streichquartett  
op. 130 und einem Berliner 
Gassenhauer. schließlich das 
große orgelkonzert verwendete 
den alten Pfingsthymnus „Veni 
creator spiritus“ und die mit-
telalterliche „l’homme armé“-
Melodie.

hindemith kannte in seinem 
spätwerk keine Grenzen 
zwischen bedeutend und 
banal, zwischen handwerklich 
ausgearbeitet und esoterisch 
aufgeladen. Fuge und Passa-
caglia standen neben Walzer 
und Polka, postschönbergsche 
reihentechnik traf auf ameri-
kanische saloonfiedelei. um 
seinen - vielleicht illusionären - 
ansatz zu verdeutlichen, fragte 
er polemisch: „Was hat die 
„arabella“ [von strauss] mit 
dem Mundharmonikaorchester 
einer dörflichen Volksschule 
zu tun? Wir müssen diesen 
Zwiespalt überbrücken helfen.“ 
er wusste sich einig darin mit 
igor strawinsky, der einmal 
den unermesslichen reichtum 
der Musik aller Zeiten als das 
„Ganze der Musik“ bezeichnete, 
aus der nichts ausgeschlos-
sen, verdrängt oder verachtet 
werden dürfe. angesichts der 
zentrifugalen kräfte, die in der 
zweiten hälfte des 20. Jahr-
hunderts auch in der Musik 

Paul hindemith

ankündigung der Berliner erstaufführung von hindemiths orgelkonzert  
zur orgelweihe in der Berliner Philharmonie
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Paul hindemith mit Bratsche (1956), 
gemälde von rudolf heinisch
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die kräfte polarisierten und 
separierten, mutet solches Den-
ken freilich ungewöhnlich an.
„Über Hindemith sind viele 
Meinungen im Umlauf; keine 
ist ganz wahr, aber auch keine 
ganz falsch. Er gilt zugleich 
als einfacher naiver Musikant 
und als Komponist spröder 
gedankenüberladener Werke. Er 
besitzt den Ruf eines radikalen
Avantgardisten und eines 
musikalischen Reaktionärs. 
Die einen halten ihn für einen 
durch und durch instinkthaft 
oder doch pragmatisch handeln-
den Komponisten, die anderen 
für einen Gefangenen seiner 
fragwürdigen Theorien. Man 
bescheinigt ihm zugleich einen 
gefährlich-leichtsinnigen Hang 
zu clowneskem Übermut und zu 
akademisch-gelehrten Absiche-
rungen.“ (Giselher schubert)

fArbe und 
sTrukTur

Zum ersten Mal für orgel 
komponierte Paul hindemith 
1918 als soldat in Frankreich. 
1937 und 1940 folgten drei 
orgelsonaten, die mittlerweile 
zum standardrepertoire der 
organisten gehören. orgelkon-
zerte mit orchesterbegleitung 
komponierte hindemith 1927 
und 1962. War es zunächst die 
„kammermusik nr. 7“ für orgel 

und kammerorchester op. 46 
nr. 2, mit der er sich einer un-
gewöhnlichen, herausfordernd 
antiromatischen konfrontation 
der orgel mit einem feschen 
Blasorchester stellte, so fand 
er 1962 im concerto for organ 
and orchestra zu einer überzeit-
lichen kongruenz aus weltlicher 
und geistlicher Musik.

Der erste satz, übertitelt mit 
„crescendo“, macht seinem 
namen alle ehre. ohne techni-
sche registerbrüche verdichtet 
hindemith den orgelklang, 
indem er das orchester in Grup-
pen aufteilt und gemeinsam 
mit der orgel zum klanglichen 
höhepunkt führt. im Vorder-
grund stehen die Dimensionen 
der Dynamik und der tonfülle. 
nebenher crescendieren aber 
auch kontrapunkt und formale 
struktur. ohne Pause schließt 
der zweite satz, allegro assai, an. 
in diesem vermeintlich schnellen 
satz „versteckt“ hindemith  
einen langsamen satz, der ruhige 
Mittelteil ist „dolce e semplice“ 
überschrieben. Danach ist 
raum für zwei ritornelli, die von 
drei höchst unterschiedlichen 
und eigenwilligen canzoni ein-
gefasst werden. Das ist so klar 
wie komplex komponiert. Wer 
nun glaubt, im Finale mache 
sich der im titel angekündigte 
Pfingsthymnus „Veni creator 
spiritus“ machtvoll breit, der 
sieht sich getäuscht. selbst in 

der Partitur muss man mit der 
lupe suchen, um die immer 
weiter zerfallenden strukturen 
der mittelalterlichen klammer-
idee zu finden. hörend stellt 
sich kein Wiedererkennungs-
erleben ein. Dennoch kann der 
letzte satz durchaus hymnisch 
genannt werden. hindemith 
führt das musikalische Material 

Paul hindemith zeichnete sich auf der neujahrskarte 1964 als organist seines 
orgelkonzertes, seine frau gertrud assistierte ihm als löwin. den jahreswechsel 
erleBte hindemith nicht mehr, er starB am 28.12.1963.

Paul hindemith

auf seine ganz eigene, unver-
wechselbare art zusammen.
anton heiller, der organist der 
uraufführung des orgelkon-
zertes, hatte maßgeblichen 
anteil am Gewordensein des 
Werkes. hindemith kannte ihn 
seit 1950, als er in Wien unter 
hindemiths leitung das cem-
balo in den Brandenburgischen 
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Paul HindemitH
Konzert für Orgel und Orchester

Besetzung
2 Flöten (2. auch Piccolo),  
2 Oboen, 
2 Klarinetten, 
2 Fagotte, 
2 Hörner, 
2 Trompeten, 
3 Posaunen, 
Tuba, 
Pauken, 
Schlagzeug, 
Celesta, 
Streicher

dauer
ca. 25 Minuten

Verlag
Schott Music
Mainz u.a.

entstanden
1962 - 1963

urauffüHrung
25. April 1963; New York;
Anton Heiller, Orgel;  
Paul Hindemith, Dirigent

Paul hindemith

konzerten spielte. Gemeinsam 
mit hindemith erarbeitete er 
nun die registrierungen für 
das orgelkonzert, für das die 
new York Philharmonic society 
den auftrag erteilt hatte.
Der komponist legte als Prak-
tiker stets Wert darauf, dass 
seine musikalischen ideen mit 
den technischen Möglichkeiten 
des instrumentes und jenen  
des ausübenden Musikern  
vereinbar waren. auf dieses  
Weise vermied er „unspielba-
res“, nicht aber „unhörbares“.

„Hindemiths Musik ist sehr wir-
kungsvoll, aber nicht unbedingt 
effektvoll. Eine rauschende 
französische Toccata findet ge-
wiss den Beifall des Publikums. 
Nach dem letzten Akkord der 
ersten Orgelsonate von Hinde-
mith verharrt man als Zuhörer 
in sich. ... Der Triosatz aus der 
ersten Sonate zum Beispiel ist 
nach meiner Ansicht Musik von 
jemandem, der so traurig ist, 
dass er nicht mehr weint. Mich 
erinnern die Stimmung und der 
Ausdrucksgehalt dieses Satzes 
an das Hölderlin-Gedicht ‚Hälfte 
des Lebens’: ‚... und trunken von 
Küssen tunkt ihr das Haupt ins 
heilignüchterne Wasser.‘ Diese 
Tiefe zeigt Hindemiths enorme 
Intellektualität, die eine Facette 
seiner komplexen Persönlichkeit 
war. Das Pianissimo-Ende der 
ersten Sonate wirkt gläsern 
erstarrt ... Das Concerto for  
organ ist ein Schmerzenskind. 
Warum? Es hat den Umfang 
eines Instrumentalkonzertes,  
es braucht das volle sinfonische 
Orchester und es verlangt einen 
Konzertsaal mit einer großen 
Orgel. Es finden sich wenige 
Veranstalter, die dieses ‚intro-
vertierte‘ Stück ins Programm 
nehmen. ... Unter den Orgel-
konzerten des 20. Jahrhunderts 
gehört es zum besten, was 
komponiert worden ist.“
Martin lücker, organist

„Wie kaum in einem anderen 
Orgelkonzert stehen sich in 
diesem Werk zwei autarke 
Organismen gegenüber, die 
sich gegenseitig befruchten, die 
jedoch nie verschmelzen. Die 
Überlagerung unterschiedlichs-
ter Schichten in der ‚Canzonetta‘ 
und das Auseinanderbrechen 
des Miteinander im letzten Satz 
sind konsequente Schritte dieses 
kompositorischen Prozesses. 
Das ‚System Hindemith‘ – sollte 
es ein solches je gegeben haben 
– wird hier vom Komponisten 
entschieden in Frage gestellt. 
Das Werk klingt anders, rauer, 
‚moderner‘ als die noch kurz 
davor entstandene Instrumental-
musik, es erscheint mir als 
musikalische Autobiographie, 
die ‚Darmstadt‘ und andere 
Phänomene der Moderne zur 
Kenntnis nimmt, sie mit der 
mittelalterlichen Vergangenheit
(der Orgel) konfrontiert, letztlich 
aber doch an das ultimative  
Wort von Tonalität und Dreiklang 
glaubt.“
Martin haselböck, organist
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Mit diesem lapidaren spruch 
beschreibt der komponist 
selbst seine Musik wie einen 
Vulkanausbruch. und wie die 
glühende lava ungebremst in 
den himmel steigt, wie sie sich 
ihren Weg nicht sucht sondern 
bahnt, wie sie außerstande 
ist, rücksicht zu nehmen auf 
irgendetwas in ihrem Fluss, 
so bleibt sie für den äußeren 
Betrachter ein Phänomen 
von gewaltiger, erstaunlicher 
schönheit. Bruckners Werke 
sind musikalische elementar-
ereignisse. sie kennen kein 
kalkül und keine kompromisse.
seit Beethovens tod galt die 
Gattung sinfonie als fürderhin 
unkomponierbar (Wagner) oder 
wenigstens als eine „sache auf 
leben und tod“ (Brahms). Mit 
heute schwer nachvollziehbarer 
Polemik proklamierte richard 
Wagner 1850 Beethovens 
neunte rückwirkend als größte 
und zugleich letzte gültige 
sinfonie und rief stattdessen 
das „kunstwerk der Zukunft“ 
aus, was nichts anderes als sein 

WAs drinnen is,
muAss AussA

eigenes musikdramatisches 
Bemühen meinte. in epigonen-
hafter Manier scharten sich 
kritiker, theoretiker, Dirigenten 
und teile des Publikums um 
den Bayreuther Meister. Mit 
gleicher Verbissenheit wurde 
Johannes Brahms von anderen 
zum „retter der absoluten Mu-
sik“, zum sachwalter ehrbarer 
tradition an sich hochstilisiert. 
ein innermusikalischer streit 
ohne Beispiel brachte die üp- 
pigsten verbalen Blüten und 
krassesten Fehlurteile im um-
gang mit der Musik des jeweils 
anderen lagers hervor. Dabei 
wurde es nach kurzer Zeit
herzlich nebensächlich, worin 
der substantielle Gegensatz der 
kampfhähne und ihrer Protago-
nisten eigentlich bestand. so 
konnte es geschehen, dass der 
junge hugo Wolf Brahms weit 
über jedes Maß künstlerischer 
einschätzung hinaus verteufelte, 
aber lieder komponierte, die 
an schönheit, textausdeutung, 
geistiger tiefe und komposi-
torischer Durchbildung sich 

anton Bruckner, um 1880
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an Brahms’ liedern geradezu 
orientierten – freilich unein-
gestanden. und ein sinfoniker 
wie Bruckner geriet ohne 
nennenswertes eigenes Zutun 
in die Partei der Wagnerianer. 
Bruckner verehrte Wagner 
grenzenlos; das genügte, seine 
nicht-wagnerische hinwendung 
zur sinfonie glatt zu ignorieren.

der siebTe sTreicH

Die siebente hängt in besonde- 
rem Maße mit dieser auseinan-
dersetzung zwischen Wagneria-
nern und Brahminen zusammen. 
Wagners tod am 13. Februar 
1883 öffnete seinen anhängern 
die schleusen zur totalen Ver-
götterung ihres idols; Bruckner 
wurde kurzerhand zum „zweiten 
Beethoven“ ernannt, auf den 
schild gehoben – und damit 
zwangsläufig zum „Freiwild“ 
erklärt. er, der sich in oft kari-
kierter hörigkeit vor richard 
Wagner gebeugt hatte, bot dem 
spott der neider und Gegner 
zahlreiche angriffspunkte und 
zog Polemik und Geringschät-
zung regelrecht auf sich. oft 
versagte er selbst vor den 
einfachsten herausforderungen 
des alltags, ließ seine anzüge 
„beim tischler hobeln“, wie eine 
Gönnerin resigniert feststellte, 
kannte keine tischsitten, legte 
niemals seinen derben ober-
österreichischen Dialekt ab. 

seine Bewerbungsschreiben um 
ein lehramt entbehrten eben-
sowenig der hilflosigkeit wie 
seine zahlreichen liebesbriefe 
und schriftlichen Versuche, das 
private Glück vertraglich an sich 
zu binden.
Die arbeit an der siebenten 
begann Bruckner 57-jährig, am 
23. september 1881. einen  
tag nach Vollendung seines  
59. lebensjahres, am 5. sep-
tember 1883, beendete er die 
reinschrift der Partitur in  
st. Florian. Wohl ahnend, wie 
die Wiener kritikermeute schon 
sehnlichst auf kapitale Beute 
wartete, zögerte er eine auffüh-
rung durch die Wiener Philhar-
moniker so lange wie möglich 
hinaus. Die uraufführung am 
30. Dezember 1884 unter lei-
tung des jungen arthur nikisch 
im leipziger Gewandhaus wurde 
immerhin die erfreulichste, 
die Bruckner bis dahin zuteil 
geworden war. Geradezu stür-
misch ist der erfolg zu nennen, 
der der siebenten kurz danach 
(1885, 1886) auch in München, 
karlsruhe, köln und Graz wider-
fuhr. endlich erhielten auch 
andere sinfonien Bruckners ihre 
chance in Den haag, Dresden 
und new York. trotzdem oder 
vielleicht gerade deswegen kam 
es im März 1886 in Wien zum 
eklat. Gustav Dömpke und Max 
kalbeck verfassten katastrophale 
Verrisse, hugo Wolf hielt leiden- 
schaftlich dagegen. 

„Wir glauben so wenig an die 
Zukunft der Brucknerschen Sym-
phonie, wie wir an den Sieg des 
Chaos über den Kosmos glauben 
... Bruckners siebente Symphonie 
ist nichts mehr als eine teils 
anlockende, teils abstoßende 
musikalische Stegreifkomödie 
mit gegebenen Typen; ein nach 
bunten Farben gemaltes Bild 
nach Motiven von Beethoven 
und Wagner. In der bleiartigen 
Masse seines Orchesters zuckt 
und blitzt es von kochenden 
Gedanken, aber diese Gedanken 
sind nicht die fruchtbaren Keime 
einer nach Gestaltung ringenden 
neuen, sondern die todten und 
verstümmelten Überreste einer 
dem Untergang geweihten 
alten Welt. Auch mit ihnen wäre 
etwas anzufangen, wenn den 
Guß ein Meister überwachte, 
der die Form beherrscht. Aber 
die zischenden Flammenbäche 
schießen in Blasen auf, stocken 
mitten im glühenden Ergusse 
und zersprengen das Gehäuse ... 
Das Grundübel sämtlicher Bruck-
nerschen Composition liegt in 
dem absoluten Unvermögen 
ihres Autors, nach den Gesetzen 
musikalischer Logik zu denken 
und zu handeln.“
Max kalbeck, 3. april 1886

der unlOgiscHe

Der rationale kern solcher Pole-
mik liegt in dem tatsächlich völ-
lig verschiedenen herangehen 
Brahms’ und Bruckners an das 
musikalische Material: Bruckner 
„schichtet“ Block um Block, 
Brahms „spinnt“ unendliche 
Gewebe. ehern, monumental 
türmt sich das erste thema  
der siebenten, mit 21 takten  
Bruckners längster thema-
tischer Gedanke überhaupt, 
gefolgt von einem verwandten, 
dennoch nicht aus dem ersten 
entwickelten zweiten Gedanken 
(oboen, klarinetten). abrupt 
wischt Bruckner sein bereits 
halbfertiges tonartengebäu-
de beiseite, um auf anderem 
niveau neu anzufangen. ein 
drittes thema besteht nur aus 
einem takt, das musikalische 
Gleichgewichtsempfinden 
eines jeden Ästheten schroff 
brüskierend. Bruckners Varian-
tenbildung ist so vielfältig wie 
unberechenbar. nicht logisch-
konsequent der reihe nach, aus 
einem winzigen keim erwach-
send, eben wie Brahms, son-
dern assoziativ-kombinatorisch, 
Bausteine aneinanderfügend, 
geht Bruckner vor – und hebelt 
damit den Prozesscharakter 
von Musik aus. unversehens 
wird zum raum die Zeit. aber 
Bruckner will nicht provozieren, 
ebensowenig will er dasselbe 
vermeiden. er hegt bei seiner 
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themenexposition keine listige 
absicht, kein berechnendes 
kalkül. Was drinnen is, muaß 
aussa. Bruckners schaffens-
grundsatz scheint den sinn von 
Psalm 130 zusammenzufassen. 
hier offenbart sich die ganze 
Würde seines Gottesbegriffes: 
„aus der tiefe rufe ich, herr,  
zu dir“. nach so viel unbewuss-
tem machen wir uns noch eines  
bewusst: Wie für Brahms war 
für Bruckner Beethoven das 
Maß aller sinfonischen Dinge, 
speziell dessen sinfonie nr. 9 in 
d-Moll. Bruckners letzte, neun-
te, steht in d-Moll. ihr voraus 
geht die achte in c-Moll, einer 
schlüsseltonart Beethovens. 
Wie die neunte steht auch 
Bruckners Dritte, „dem Meister 
richard Wagner in tiefster 
ehrfurcht gewidmet“ in d-Moll. 
Deren beide Vorgängerinnen, 
Versuche, über deren Verbleib 
im eigenen Werkekanon Bruck-
ner während der komposition 
bei weitem noch nicht entschie-
den hatte, sind c-Moll-Werke. 
Die übrigen vier sinfonien 
dazwischen bilden jeweils ein 
tonartenpaar im Quintabstand: 
nr. 4 es-Dur und nr. 5 B-Dur so-
wie nr. 6 a-Dur und nr. 7 e-Dur. 
Gängige sinfonietonarten wie c-
Dur, G-Dur, F-Dur kommen nicht 
vor. Wie blindlings war Bruckner 
wirklich? 

miT TubA und 
becken

„einmal kam ich nach hause 
und war sehr traurig; ich dachte 
mir, lange kann der Meister 
unmöglich mehr leben, da fiel 
mir das cis-Moll-adagio ein.“ 
Was Bruckner hier dem Dirigen-
ten Felix Mottl mitteilt, betraf 
richard Wagner. Bereits mit den 
zwei beseelten hauptthemen 
dieses adagios erwies er dem 
Verehrten seine referenz. chro-
matische ornamente umspielen 
die weitgespannten Melodiebö-
gen. erstmals verwendet Bruck-
ner im adagio der sinfonie nr. 7 
den feierlich-düsteren klang der 
Wagnertuba. richard Wagner 
ließ das instrument, das nicht 
mit der tuba verwandt ist, spe-
ziell für die „Götterdämmerung“ 
bauen. Die Wagnertuben (in B 
und in F) werden mit Waldhorn-
mundstück geblasen, während 
der korpus des drei- bis vierven-
tiligen „tuba-horns“ à la Wagner 
dem eines tenorhorns ähnelt. 
Bruckners adagio gipfelt in 
einer atemberaubenden steige-
rung, um deren höhepunkt bis 
heute gestritten wird. ursprüng-
lich hatte der komponist dort 
nämlich das volle orchester in 
einem dreifachen Fortissimo-
klang versammelt, freilich ohne
jegliches schlagwerk. Die Gebrü- 
der Franz und Josef schalk legten 
ihm nach der uraufführung nahe, 

die kulmination noch durch 
Pauken, triangel und Becken zu 
verstärken. Bruckner fügte das 
Gewünschte eigenhändig ein, 
wie aus dem Manuskript her-
vorgeht. ob er auch die spätere 
Bemerkung „gilt nicht“ daneben 
geschrieben hat, ist zweifelhaft. 
leopold nowak, der herausge-
ber der neuen Brucknergesamt-
ausgabe entschied sich 1954 
(im Gegensatz zu robert haas, 
der für die erste Gesamtausga-
be den urzustand herzustellen 
versucht hatte) für die Fassung 
letzter hand, das heißt, alle – in 
diesem Falle kleineren – Ände-
rungen Bruckners einschließlich 
des Beckenschlages übernahm 
er in die Partitur. in dieser 
Version erklingt das Werk heute 
abend. Darüber hinaus blieb 
der sinfonie nr. 7 die grundle-
gende Überarbeitung erspart, 
der Bruckner die meisten seiner 
sinfonien gewöhnlich unterzog. 
Während der komposition des 
choralartigen abgesanges traf 
die nachricht von Wagners tod 
bei Bruckner ein. er stellte den 
ganzen satz unter das signum 
der trauer „zum andenken an 
den hochseligen, heißgeliebten, 
unsterblichen Meister“. scherzo 
und Finale dauern zusammen so 
lange wie das adagio. so knapp 
wie deutlich formt Bruckner das 
scherzo aus. ein F-Dur-trio 
entrückt das brachiale a-Moll-
scherzo in schwebende Gefilde. 
auch im Finale keine Zeit, kein 

Platz für geschwätziges Plau-
dern, für insistierende Wieder-
holungen. konzentrierte, pure 
energie. alles scheint unver-
zichtbar, aber auch unverrück-
bar, endgültig. Die letzte coda 
schließt den Bogen zum haupt-
thema des ersten satzes. selbst 
Brahms konnte davor seinen
respekt nicht verhehlen: „Alles 
hat seine Grenzen. Bruckner 
liegt jenseits...“ und auch Bruck- 
ner wusste, was Brahms wirklich 
konnte: „Bei dem ist jeder Takt 
ausspintisiert, alles gelehrt. 
Wann i nur a so g’scheit war’.“

anton Bruckner
Sinfonie Nr. 7 E-Dur

Besetzung
2 Flöten, 2 Oboen, 2 Klarinetten, 
2 Fagotte, 4 Hörner, 
4 Trompeten, 3 Posaunen,  
2 Tenortuben, 2 Basstuben, 
Kontrabasstuba, Pauken, Streicher 

dauer 
ca. 65 Minuten

Verlag
Musikwissenschaftlicher Verlag 
der Internationalen  
Bruckner-Gesellschaft, Wien

entstanden 
1881 – 1883

urauffüHrung
30. Dezember 1884; Leipzig; 
Arthur Nikisch, Dirigent
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seit 2002 ist Marek Janowski 
künstlerischer leiter des rund-
funk-sinfonieorchesters Berlin. 
Zwischen 1984 und 2000 hatte 
er das orchestre Philharmonique 
de radio France zum spitzenor-
chester Frankreichs entwickelt. 
außerdem war er jeweils für 
mehrere Jahre maßgeblich am 
Pult des Gürzenich-orchesters 
in köln (1986-1990), der  
Dresdner Philharmonie  
(2001-2003), des orchestre 
Philharmonique de Monte-carlo 
(2000-2005) und des orchestre 
de la suisse romande (2005-
2012) tätig. 

1939 geboren in Warschau, 
aufgewachsen und ausgebildet 
in Deutschland, führte Marek 
Janowskis künstlerischer Weg 
über aachen, köln, Düsseldorf 
und hamburg als GMD nach 
Freiburg i. Br. und Dortmund.  
es gibt zwischen Metropolitan 
opera new York und Bayeri-
scher staatsoper München, zwi-
schen san Francisco, hamburg, 
Wien und Paris kein opernhaus 
von Weltruf, wo er seit den 
späten 1970er-Jahren nicht 
regelmäßig zu Gast war. im kon-
zertbetrieb, auf den er sich seit 
den späten 1990er-Jahren aus-
schließlich konzentriert, führt 
er die große deutsche Dirigen-
tentradition fort, gilt weltweit 
als herausragender Beethoven-, 
schumann-, Brahms-, Bruckner- 

mArek JAnOWski

und strauss -Dirigent, aber auch 
als Fachmann für das französi-
sche repertoire. sein abschied 
von der oper war indes nur ein 
institutioneller, kein musikali-
scher. Deswegen zählt Marek 
Janowski heute mehr denn je 
zu den kundigsten etwa für die 
Musik von richard Wagner. Mit 
dem rsB, dem rundfunkchor 
Berlin und einer Phalanx von in-
ternationalen solisten realisierte 
er zwischen 2010 und 2013 die 
zehn opern und Musikdramen 
des Bayreuther kanons in kon-
zertanten aufführungen in der 
Berliner Philharmonie. sämtli-
che konzerte wurden in koope-
ration mit Deutschlandradio von 
Pentatone mitgeschnitten und 
sind inzwischen alle auf sa-cD 
erschienen.  
 

Mehr als 50 zumeist mit inter-
nationalen Preisen ausgezeich-
nete schallplatten – darunter 
mehrere operngesamtaufnah-
men und komplette sinfonische 
Zyklen – tragen seit 35 Jahren 
dazu bei, die besonderen  
Fähigkeiten Marek Janowskis 
als Dirigent international  
bekannt zu machen. 



22 solistin

iveTA ApkAlnA

Bei der jungen ausnahmeorga-
nistin iveta apkalna verbinden 
sich Musikalität und technik mit 
einem Gespür für die Wirkung 
der Musik. in lettland geboren, 
studierte sie klavier und orgel 
an der lettischen Musikakade-
mie in riga. 1999 schloss sie 
ihre ausbildung mit auszeich-
nung ab und absolvierte an der 
londoner Guildhall school of 
Music ein weiteres konzert-
examen bei Prof. Joan havill 
(klavier). Von 2000 bis 2003 
studierte iveta apkalna als 
stipendiatin des DaaD an der 
hochschule für Musik und Dar-
stellende kunst stuttgart in der 
solistenklasse im Fach orgel.
2004 gewann sie im kanadi-
schen calgary den Bachpreis. 
2004 erhielt sie in riga den 
„Grand latvian Music award“, 
2005 einen „echo-klassik“ als 
„instrumentalistin des Jahres“, 

2008 nochmals für die Produkti-
on „noema“ mit David orlowsky 
und dem trio klezmorim.
iveta apkalna konzertiert welt-
weit in allen bedeutenden kon-
zerthäusern und bei führenden 
Festivals. sie verleiht der orgel 
durch auftritte abseits der kir-
chenmusik nie gekannten Glanz. 
angesprochen auf den von ihr 
ausgelösten imagewandel der 
orgel, sagt sie selbstbewusst: 
„ich räume eine straße vom 
schnee frei, die jahrelang nicht 
geräumt wurde, und die können 
dann auch andere benutzen.“
namhafte orchester, u.a. die 
Berliner Philharmoniker, die 
kremerata Baltica, das latvian 
national symphony orchestra, 
laden sie zu konzerten ein. sie 
spielte u.a. unter der leitung 
von claudio abbado, simone 
Young und andris nelsons. 
2012 debütiert sie beim WDr-
sinfonieorchester und beim 
sinfonieorchester des Baye-
rischen rundfunks unter der 
leitung von Mariss Jansons. 
Beim MDr-Musiksommer war 
sie diesjähriger „artist in resi-
dence“. Beim rsB wirkte iveta 
apkalna seit 2010 bisher in vier 
konzerten als solistin mit. unter 
leitung von Marek Janowski 
spielte sie Werke von Janáček, 
saint-saëns und Poulenc.

Das Konzert 
im Radio.

bundesweit und werbefrei

UKW, DAB+, Kabel, Satellit, Online, App
deutschlandradiokultur.de

Konzert
Di bis Fr, So • 20:03

Oper
Sa • 19:05

In Concert
Mo • 20:03

Anzeige Deutschlandradio Kultur · RSB Berlin ·
120 x 190 mm, Anschnitt · sw · DU: 7.11.2014
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rundfunk- 
sinfOnieOrcHesTer  
berlin

seit 2002, dem Beginn der Ära 
von Marek Janowski als künstle-
rischem leiter und chefdirigent, 
wird dem rundfunk-sinfonie-
orchester Berlin eine heraus-
ragende Position zwischen den 
Berliner spitzenorchestern und 
deutschen rundfunkorchestern 
zuerkannt. Das unter Marek 
Janowski erreichte leistungsni-
veau macht das rsB attraktiv 
für Dirigenten der internationa-
len spitzenklasse. 

nach andris nelsons, Yannick 
nézet-séguin, Vasily Petrenko, 
alain altinoglu, Jakub hrůsa und 
ivan repušic in den vergange-
nen Jahren debütieren in der 
saison 2015/2016 u.a. lahav 
shani, simone Young und  
Marko letonja beim rundfunk- 
sinfonieorchester Berlin.

Das älteste deutsche rund-
funkeigene sinfonieorchester 
geht auf die erste musikalische 
Funkstunde im oktober 1923 
zurück. Die chefdirigenten, u.a. 
sergiu celibidache, eugen  
Jochum, hermann abendroth, 
rolf kleinert, heinz rögner, 
rafael Frühbeck de Burgos, 
formten einen flexiblen  

sinfonischen klangkörper, bei 
dem große komponisten des 
20. Jahrhunderts immer wieder 
selbst ans Pult traten, darunter 
Paul hindemith, richard 
strauss, arnold schönberg. 

Die Zusammenarbeit mit 
Deutschlandradio, dem haupt-
gesellschafter der roc Gmbh 
Berlin, der das rsB angehört, 
trägt reiche Früchte auf cD. 

ab 2010 konzentrierten sich 
viele anstrengungen zusammen 
mit dem niederländischen label 
Pentatone auf die mediale 
auswertung des Wagnerzyklus. 
alle zehn live-Mitschnitte sind 
mittlerweile erschienen und 
haben sogleich ein weltweites 
echo ausgelöst. Die Gesamt-
einspielung aller sinfonien von 
hans Werner henze mit WerGo 
ist ebenfalls abgeschlossen. 
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1. violinen
erez ofer / Konzertmeister

rainer Wolters / Konzertmeister

n.n. / Konzertmeister

susanne herzog /  
stellv. Konzertmeisterin

andreas neufeld / Vorspieler

Dimitrii stambulski / Vorspieler

Philipp Beckert
susanne Behrens
Marina Bondas
Franziska Drechsel
anne Feltz
karin kynast
anna Morgunowa
Maria Pflüger
Prof. Joachim scholz
Bettina sitte
Deniz tahberer
steffen tast
Misa Yamada
isabelle Bania* 
henriette klauk*
Michael schmidt*

2. violinen
nadine contini / Stimmführerin

n. n. / Stimmführer

Maximilian simon / stellv. Stimmführer

David Drop / Vorspieler

sylvia Petzold / Vorspielerin

rodrigo Bauza
Maciej Buczkowski
Brigitte Draganov
Martin eßmann
Juliane Färber
neela hetzel de Fonseka
Juliane Manyak
enrico Palascino
christiane richter
anne-kathrin Weiche

kai kang*
christopher kott*
richard Polle* 

Bratschen
alejandro regueira  
caumel / Solobratschist

Prof. Wilfried strehle / Solobratschist

Gernot adrion / stellv. Solobratschist

Prof. Ditte leser / Vorspielerin

christiane silber / Vorspielerin

claudia Beyer
alexey Doubovikov
Jana Drop
ulrich kiefer
emilia Markowski
carolina alejandra Montes
ulrich Quandt
Öykü canpolat*
samuel espinosa*
sara Ferrández*

violoncelli
Prof. hans-Jakob  
eschenburg / Solocellist

konstanze von Gutzeit / Solocellistin

ringela riemke / stellv. Solocellistin  

Jörg Breuninger / Vorspieler

Volkmar Weiche / Vorspieler

Peter albrecht
christian Bard
Georg Boge
andreas kipp
andreas Weigle
aidos abdullin*
Jee hee kim*
raúl Mirás lópez*

kontraBässe
hermann F. stützer / Solokontrabassist

n.n. / Solokontrabassist

stefanie rau /  
stellv. Solokontrabassistin

n.n. / Vorspieler

iris ahrens
axel Buschmann
nhassim Gazale
Georg schwärsky
Philipp Dose*
alexander edelmann* 

flöten
Prof. ulf-Dieter schaaff / Soloflötist  

silke uhlig / Soloflötistin

Franziska Dallmann
rudolf Döbler
Markus schreiter / Piccoloflöte

oBoen
Gabriele Bastian / Solooboistin

Prof. clara Dent-Bogányi /  

Solooboistin

Florian Grube
Gudrun Vogler
thomas herzog / Englischhorn

klarinetten
Michael kern / Soloklarinettist

oliver link / Soloklarinettist 
Daniel rothe
Peter Pfeifer / Es-Klarinette

christoph korn / Bassklarinette

fagotte
sung kwon You / Solofagottist

n.n. / Solofagottist

alexander Voigt
n.n.
clemens königstedt / Kontrafagott

hörner
Dániel ember / Solohornist

Martin kühner / Solohornist

Felix hetzel de Fonseka
uwe holjewilken
ingo klinkhammer
anne Mentzen
Frank stephan

tromPeten
Florian Dörpholz / Solotrompeter

lars ranch / Solotrompeter

simone Gruppe
Patrik hofer
Jörg niemand

Posaunen
hannes hölzl / Soloposaunist

Prof. edgar Manyak / Soloposaunist

hartmut Grupe
József Vörös
Jörg lehmann / Bassposaune

tuBa
Georg schwark

Pauken/schlagzeug
Jakob eschenburg / Solopaukist

arndt Wahlich / Solopaukist

tobias schweda
Frank tackmann

harfe
Maud edenwald

* orchesterakademie
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Franz schubert komponierte 
zwar mehr als 600 lieder, 
keines davon jedoch mit 
orchesterbegleitung. Dass 
heute orchesterfassungen von 
einigen liedern vorliegen, ist 
unter anderem Max reger und 
anton Webern zu verdanken, 
welche die klangfarben des 
klaviers in stimmungsvolle 
orchestersätze übersetzten. 

diego matHeuz für 
alondra de la Parra

Henze in der Box

Das rundfunk-sinfonieorchester 
Berlin hat über mehrere Jahre 
auf insgesamt fünf cDs das 
sinfonische Gesamtwerk von 
hans Werner henze im studio 
eingespielt. Die cDs, die von 
der rundfunk-orchester und 
-chöre Gmbh Berlin gemeinsam 
mit Deutschlandradio beim 
label WerGo vorgelegt wurden, 
erhielten mehrfach auszeich-

nungen, darunter die aufnahme 
in die Bestenlisten des Preises 
der Deutschen schallplatten-
kritik und einen echo klassik 
2010. Marek Janowski konnte 
zudem, unter anderem für 
seine henze-einspielungen, 
2014 einen ehrenpreis von 
der Jury des Preises der 
deutschen schallplattenkritik 
entgegennehmen. nun legt 
WerGo die exemplarischen 
Produktionen als 5-cD-Box vor. 

scHuBert-lieder mit 
cHristian elsner

Der tenor christian elsner, 
dem rsB-Publikum nachhaltig 
bekannt aus dem Wagner-
Zyklus (Parsifal, loge, Mime), 
hat gemeinsam mit Marek 
Janowski und dem rsB 
schubert-lieder in diesem 
besonderen klanggewand für 
Pentatone aufgenommen.
„Für den orchesterpart kann 
man sich [...] kein besseres 
instrument vorstellen als das 
rundfunk-sinfonieorchester 
Berlin!” (eleonore Büning, 
sWr, 9. oktober 2015)

Die ursprünglich für 6. Dezember 
2015 geplante „Diaghilew-
nacht” mit alondra de la Parra 
wird um ein Jahr verschoben. 
Die mexikanische Dirigentin  
hat aus persönlichen Gründen  
die leitung des konzertes  
abgegeben. an ihre stelle tritt  
der junge Venezolaner  
Diego Matheuz, der für den
6. Dezember 2015 um 20.00 uhr 
im konzerthaus Berlin ein völlig 
neues Programm mitbringt. 
hauptwerk des abends ist die 
fulminante sinfonie nr. 5 von 
sergei Prokofjew. im ersten teil 
singt die französische Mezzo-
sopranistin Géraldine chauvet 
je eine arie von Mozart und 
von saint-saëns, umrahmt von 
ouvertüren und orchesteraus-
schnitten der gleichen kompo-
nisten. auf diese Weise kommt 
Musik aus solch großartigen 
Werken wie „la clemenza di 
tito” und „idomeneo” sowie 
„samson et Dalila” zum klingen.



30 vorschau

konzerthaus
Berlin

abokonzert D/3

20.00 Uhr

06. dez 15
Sonntag

DieGo MatheuZ 
Géraldine chauvet / Mezzosopran 
rundfunk- 
sinfonieorchester Berlin 

Wolfgang amadeus 
mozart 
„La clemenza di Tito“ –  
Ouvertüre zur Oper KV 621 
„La clemenza di Tito“ –  
Arie des Sextus  
„Parto, parto, ma tu ben mio“ 
„Idomeneo“ – Ouvertüre zur 
Oper KV 366

camille saint-saëns 
„Samson et Dalila“ –  
Arie der Dalila 
„Mon cœur s’ouvre à ta voix“ 
„Samson et Dalila“ –  
Bacchanale für Orchester

sergei ProkofjeW 
Sinfonie Nr. 5 B-Dur op. 100

18.45 uhr, 
ludwig-van-Beethoven-saal
einführung von steffen Georgi
konzert mit
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Besucherservice des rsB 
charlottenstraße 56. 10117 Berlin

Montag bis Freitag 9 bis 18 uhr 
t +49 (0)30-20 29 87 15 
F +49 (0)30-20 29 87 29

tickets@rsb-online.de 
www.rsb-online.de 
www.fb.com/rsborchester

ein ensemble der 


