
L E U C H T E N D E
K L Ä N G E



WortMusikWelten

L E U C H T E N D E
K L Ä N G E

Nikolaisaal Potsdam | Großer Saal
Samstag, 5. September 2026 | 20.00 Uhr

MITWIRKENDE
Jens Harzer, Lesung

Brandenburger Symphoniker
Leitung: Andreas Spering

Text- und Musikauswahl: Michael Dühn
Technik: Ralf Knobloch, Julius Schramm

Eine Kooperation von



WortMusikWelten

L E U C H T E N D E
K L Ä N G E

Nikolaisaal Potsdam | Großer Saal
Samstag, 5. September 2026 | 20.00 Uhr

MITWIRKENDE
Jens Harzer, Lesung

Brandenburger Symphoniker
Leitung: Andreas Spering

Text- und Musikauswahl: Michael Dühn
Technik: Ralf Knobloch, Julius Schramm

Eine Kooperation von

Fotoaufnahmen, Bild- und Tonaufzeichnungen sind nicht gestattet.
Bitte schalten Sie vor dem Konzert Ihre Mobiltelefone aus.



P RO G RA M M

Claude Debussy (1862-1918)
Aus der Petite Suite:

1. Satz: En Bateau (Auszug)

LESUNG 
Rainer Maria Rilke (1875-1926)

Uns verwirrt es …

Claude Debussy
Aus der Petite Suite:

1. Satz: En Bateau (Auszug)

LESUNG
Walt Whitman (1819-1892)
In Schiffen auf hoher See

Claude Debussy 
Aus der Petite Suite:

2. Satz: Cortège 

LESUNG 
Friedrich Nietzsche (1844-1900)

An den Mistral

Claude Debussy 
Aus der Petite Suite:

4. Satz: Ballett 

LESUNG
Charles Baudelaire (1821-1867)

Der Mensch und das Meer

Jacques Ibert (1890-1962) 
Symphonie marine (Auszug)  



LESUNG
Arthur Rimbaud (1854-1891)

Die Ewigkeit

Maurice Ravel (1875-1937) 
Aus der Suite Ma mère l’Oye:

1. Satz: Pavane de la Belle au bois dormant. Lent

LESUNG 
Marcel Proust (1871-1922)

Die Herzogin von Guermantes (Auszug)
Aus dem Roman Auf der Suche nach der verlorenen Zeit

Maurice Ravel (1875-1937) 
Aus der Suite Ma mère l’Oye:

2. Satz: Petit Poucet. Très modéré 

LESUNG 
Gustave Flaubert (1821-1880)

Aus dem Roman Madame Bovary

Erik Satie (1866-1925)
Gymnopédie Nr. 1

LESUNG 
Rainer Maria Rilke 
Leben, ein Traum

Mel Bonis (1858-1937)
Salomé op. 100 Nr. 2

Pause



Mel Bonis 
Scherzo Valse

LESUNG 
Thomas Wolfe (1900-1938)

Aus dem Roman Von Zeit und Strom 

Jacques Ibert 
Symphonie marine (Auszug)  

LESUNG 
Georg Schwarz (1902-1991)
Kohlenpott 1931 (Auszug)

Jacques Ibert 
Aus der Suite symphonique:

1. Satz: Le Métro. Moderato assai – Allegro
  

LESUNG 
Émile Verhaeren (1855-1916)

Die Arbeit

Jacques Ibert 
Symphonie marine (Auszug)  

LESUNG 
Guy de Maupassant (1850-1893)

Aus der Novelle Der Horla 

Maurice Ravel  
Pavane pour une Infante défunte (Auszug)

LESUNG 
Mark Twain (1835-1910)

Venedig trauert 
Aus dem Reisetagebuch Die Arglosen im Ausland

Johann Strauss jr. (1825-1899)
Ouvertüre zur Operette Eine Nacht in Venedig (Auszug)

LESUNG 
Théophile Gautier (1811-1892)

Aus der Erzählung Ein Stierkampf in Madrid

Georges Bizet (1838-1875)
Aus der Carmen-Suite:

Aragonaise

LESUNG 
Oscar Wilde (1854-1900)

Impression du Matin

Claude Debussy
Danse (Tarantelle styrienne) – Auszug

Arrangement: Maurice Ravel

LESUNG 
Émile Verhaeren 

Die Reise

Claude Debussy
Danse (Tarantelle styrienne) – Auszug

Arrangement: Maurice Ravel



Johann Strauss jr. (1825-1899)
Ouvertüre zur Operette Eine Nacht in Venedig (Auszug)

LESUNG 
Théophile Gautier (1811-1892)

Aus der Erzählung Ein Stierkampf in Madrid

Georges Bizet (1838-1875)
Aus der Carmen-Suite:

Aragonaise

LESUNG 
Oscar Wilde (1854-1900)

Impression du Matin

Claude Debussy
Danse (Tarantelle styrienne) – Auszug

Arrangement: Maurice Ravel

LESUNG 
Émile Verhaeren 

Die Reise

Claude Debussy
Danse (Tarantelle styrienne) – Auszug

Arrangement: Maurice Ravel

Herzlichen Dank für die Künstlersträuße



Folgende Bilder (noch bis zum 11. Oktober 2026 in der Ausstellung 
»Symphonie der Farben. Paul Signac und der Neoimpressionismus« 

im Museum Barberini zu sehen) werden während der Veranstaltung gezeigt:

Paul Signac | Juan-les-Pins, Abend (Erste Fassung), 1914 (Privatsammlung)

Paul Signac | Der Pier in Vlissingen, 1896 (courtesy Galerie La Présidence, Paris)

Théo van Rysselberghe | Springflut in Boulogne-sur-Mer, 1900 (Privatsammlung)

Paul Signac | Abendruhe, Concarneau. Opus 220 (Allegro maestoso), 1891 
(The Metropolitan Museum of Art, New York)

Henri-Edmond Cross | Bewegte See, 1902-1905 (Privatsammlung)

Paul Signac | Cassis, Cap Lombard. Opus 196, 1889 (Kunstmuseum Den Haag)

Albert Dubois-Pillet | Die Dame im weißen Kleid, um 1886 
(Musée d’art moderne et contemporain de Saint-Etienne Métropole)

Paul Signac | Sonntag, 1888-1890 (Privatsammlung)

Paul Signac | Bildnis (Porträt meiner Mutter). Opus 235, 1892 (Privatsammlung)

Lucie Cousturier | Porträt einer Frau in Rosa und Blau, 1908 
(Musée Regards de Provence, Marseille)

Paul Signac | Die Hutmacherinnen um 1885/86 (Sammlung Emil Bührle, 
Dauerleihgabe im Kunsthaus Zürich) – nicht in der Ausstellung

Maximilien Luce | Das Stahlwerk, 1895 (Association des Amis du Petit Palais, Genf)

Paul Signac | Der Abbrucharbeiter, 1896-1899 (Musée d’Orsay, Paris)

Paul Signac | Mont-Saint-Michel. Nebel und Sonne, 1897 (Privatsammlung)

Paul Signac | Santa Maria della Salute in Venedig, 1908 
(Niedersächsisches Landesmuseum Hannover)

Henri-Edmond Cross | Stierkampf, um 1891/92 
(Sammlung Hasso Plattner, Museum Barberini, Potsdam)

Maximilien Luce | Ansicht von London, Cannon Street, 1893 (Privatsammlung)

Paul Signac | Der Hafen bei Sonnenuntergang. Opus 236 (Saint-Tropez), 1892 
(Sammlung Hasso Plattner, Museum Barberini, Potsdam)

Théo van Rysselberghe | Paul Signac am Steuer der Olympia, 1896 
(Archives Signac, Paris) 



SINFONIE DER FARBEN UND
LUMINÖSE KLANGLANDSCHAFTEN

Paul Signac (1923)

Paul Signac (1863-1935), dessen 
Werke das Zentrum der aktuellen 
Ausstellung im Museum Barberini 
bilden, erhob den Neoimpressionis-
mus in den Rang einer exakten Wis-
senschaft. Statt Pigmente ungefiltert 
auf der Palette zu mischen, zerlegte 
Signac das Licht mittels des Divisio-
nismus in unzählige, reine Farbtup-
fen. Diese optische Fusion vollzieht 
sich erst im Auge des Betrachters 
und erzeugt ein flirrendes, dynami-
sches Leuchten. Diese revolutionä-
re Maltechnik weist tiefgreifende 
Parallelen zur Musikgeschichte an 
der Schwelle zur Moderne auf. Ins-
besondere die impressionistischen 
Klangwelten von  Claude Debus-
sy und Maurice Ravel spiegeln die-
ses Prinzip wider: Durch unaufge-
löste Akkorde, Ganztonleitern und 
eine exquisite Instrumentierung 
setzten sie isolierte Klangfarben 
nebeneinander, die im Bewusstsein 
des Hörers zu fließenden, luminösen 
Klanglandschaften verschmelzen.
Diese Symbiose aus Struktur und 
Atmosphäre verbindet Signac auch 
mit anderen zeitgenössischen Ton-
setzern. Während  Erik Saties  mini-
malistische, klare Kompositionen 
die geometrische Strenge und kal-
kulierte Ordnung des Pointillismus 
reflektieren, fangen die lebendigen 
Tonschöpfungen von  Jacques Ibert 
und die farbenprächtige Orchestrie-

rung von  Georges Bizet  die helle, 
mediterrane Lichtfülle jener süd-
französischen Küstenorte ein, die 
Signac zeitlebens faszinierten. Selbst 
in den feinsinnigen, spätromanti-
schen Klavierwerken von  Mel Bo-
nis zeigt sich jene nuancierte Farbig-
keit, die der neoimpressionistischen 
Palette gleicht. Den dynamischen 
Gegenpol hierzu bilden die rhythmi-
schen Klangkaskaden eines  Johann 
Strauß, dessen Walzerkompositio-
nen eine beschwingte Bewegung 
in die Zeitstruktur bringen – ganz 
so, wie Signacs rhythmisch ange-
ordnete Pinselstriche das Auge des 
Betrachters in permanente Schwin-
gung versetzen und die Leinwand 
in reine Musik verwandeln. Dieses 
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Émile Verhaeren, 
porträtiert von Théo van Rysselberghe (1916)

Korrespondieren der Künste wird 
heute Abend um eine dritte Ebene 
erweitert – Texte von Rainer Maria 
Rilke über Émile Verhaeren (dem 
wichtigsten intellektuellen Unter-
stützer der neoimpressionistischen 
Avantgarde) bis Marcel Proust.

Claude Debussy hat drei Origi-
nalwerke für Klavier zu vier Hän-
den geschrieben, die heute in ihren 
späteren Orchesterübertragungen 
bekannter sind als in ihren Origi-
nalversionen. Dies gilt auch für die 
»Petite Suite«, die in der Klavier-
fassung bereits 1889 erschien und 
1907 von Henri Büsser orchestriert 
wurde. Sie scheint die Freizeitver-
gnügen der Pariser Gesellschaft 
widerzuspiegeln, wie sie in den 
Bildern der Impressionisten festge-
halten sind. Mit der Erfindung der 
Eisenbahn gehörte der sommerliche 
Ausflug in die Seine-Vorstädte Asni-
ères und Bougival zum festen Frei-
zeitprogramm der Pariser. Rudern 

und Badesport, Trinken und Tanzen 
füllten die Wochenenden aus und 
ermöglichten den stressgeplagten 
Städtern, sich in die ursprüngliche 
Welt der Natur zu begeben. Die 
Feiernden schlüpften in die arche-
typischen Rollen der Commedia 
dell’arte – darunter Gräfinnen und 
Schurken, Priester und Ritter –, die 
sich allesamt in einer Atmosphäre 
der Frivolität verlustierten. Da die 
Wälder dieser Gegend voller Erinne-
rung an die große Zeit des Versail-
ler Hofes steckten, verstanden die 
Zeitgenossen ihren Badeurlaub als 
Wiederbelebung der galanten Feste 
des Rokoko. So erklärt sich viel-
leicht das Programm von Debussys 
Suite (die ersten Sätze gehen zurück 
auf zwei Gedichte aus Paul Verlai-
nes 1869 erschienenem Band »Fêtes 
galantes«). 
In »En bateau« träumen die Feiern-
den in einem Boot von romantischen 
Rendezvous, während sie in der
Abenddämmerung über einen See 
gleiten. Die Musik Debussys fängt 
die gelassene wie träge Stimmung 
auf dem Wasser – beginnend mit 
einer Art musikalischem Seufzer –
vortrefflich ein. Doch Verlaines Ge-
dicht enthält eine Wendung und 
endet trotz seines fröhlichen Tons 
mit einer gewissen Wehmut. Dieses 
unerfüllte Versprechen, Träumen 
und Sehnen deutet Debussy hier an. 
»Cortège« (»Gefolge«) lenkt den 
Blick in die Vergangenheit der ga-
lanten Hoffeste; hier vermittelt De-
bussy auf fröhliche Weise Verlaines 
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Claude Debussy (ca. 1908)

äußerliche Verspieltheit, während 
sich eine Dame und ihr Gefolge – 
bestehend aus einem Affen in Livree 
und einem Pagen – zurückziehen. 
Auch die durchaus unkeuschen Ge-
danken ihrer Begleiter lässt Debussy 
nicht außer Acht. »Ballet« steht in-
des nicht in Zusammenhang mit be-
stimmten Gedichten, bringt jedoch 
alles in allem die Nostalgie und den 
Glanz zum Ausdruck, die in den Ge-
dichten der »Fêtes galantes« ausge-
wogen erscheinen.

Charles Perrault ist der Schöpfer 
vieler bekannter Märchenfiguren 
wie des Rotkäppchens, des gestiefel-
ten Katers oder des Aschenputtels. 
Im 19. Jahrhundert griffen die Ge-
brüder Grimm und Ludwig Bech-
stein Perraults »Geschichten oder 
Märchen aus vergangenen Zeiten« 
von 1697 auf, integrierten sie in ihre 
eigenen Sammlungen und trugen 
so maßgeblich zu ihrer Etablierung 
bei. Auch Komponisten wie Mau-
rice Ravel waren inspiriert von Per-
raults Sammlung, die auch unter dem 
Zweitnamen »Les Contes de ma 
mère l’Oye« (»Die Geschichten mei-
ner Mutter Gans«) bekannt wurde. 
Ravel entschloss sich, daraus ein 
Musikstück zu komponieren. Inspi-
riert wurde er dazu auch von seinem 
eigenen Umfeld: Sein Haus, die Villa 
La Belvédère in Montfort l’Amaury, 
war bis unters Dach vollgestopft mit 
allerlei Kleinigkeiten, selbst bemal-
ten Papieren an den Wänden und auf 
den Möbeln stehenden Miniaturfi-

guren. Zunächst konzipierte Ravel 
»Ma mère l’oye« (»Meine Mutter, 
die Gans«) 1910 als vierhändiges 
Klavierstück für Kinder. Darin griff 
er auch Märchenimpressionen von 
Marie-Catherine Gräfin von Aul-
noy und Jeanne Marie Leprince de 
Beaumont auf. Eigentlich sollte die 
Uraufführung des Werkes in der Pa-
riser Salle Gaveau am 20. April des-
selben Jahres von den Kindern der 
befreundeten polnischen Emigran-
tenfamilie Godebski gespielt werden 
– doch sie trauten sich nicht. Statt-
dessen sprangen Jeanne Leleu (eine 
Schülerin der befreundeten Pianistin 
Marguerite Long) und Geneviève 
Durony ein. Nachdem das Werk auf 
Anhieb zum Erfolg wurde, orches-
trierte Ravel es im Jahr darauf als 
Orchestersuite in fünf Sätzen, später 
entstand daraus auch ein Ballett. 
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Vor allem im Orchestergewand ent-
faltet »Ma mère l’oye« bei wunder-
baren Farbwirkungen seinen ganzen 
Zauber.
Man könnte annehmen, dass jeder 
dieser Sätze auf ein Märchen aus 
der ursprünglichen Sammlung zu-
rückgeht – tatsächlich haben jedoch 
nur die ersten beiden einen direk-
ten Bezug zur Märchensammlung. 
Und auch die Mutter Gans taucht 
gar nicht auf. Der erste Satz, »Pa-
vane de la Belle au bois dormant« 
(»Pavane der Schönen, die im Wald 
schläft«), bezieht sich auf das Mär-
chen, das wir heute unter dem Titel 
»Dornröschen« kennen. Die Musik 
ist ruhig und langsam, wie in einen 
tiefen Schlaf versunken – genau wie 
die Prinzessin selbst und mit ihr 
das ganz und gar erstarrte Schloss 
bis zum erlösenden Kuss. Einem 
Schreittanz des 16. Jahrhunderts 
nachempfunden, entfaltet sich in 
gedämpfter Lautstärke und wie aus 
vergangenen Zeiten aufscheinend 
eine Melodie, die die magische Aura 
der schlafenden Prinzessin einfängt 
und zugleich deren anmutige Schön-
heit und Blässe sowie Traum und 
Hoffnung ausdrückt. Atemzug um 
Atemzug heben sich die Geigen aus 
den anderen Instrumenten-Grup-
pen hervor. Der zweite Satz, »Petit 
Poucet« (»Der kleine Däumling«), 
basiert auf einem weniger bekann-
ten Märchen. Der kleinste Sohn ei-
ner kinderreichen Familie – nicht 
größer als ein Daumen – wird ge-
meinsam mit seinen Brüdern von 

den verzweifelten Eltern im Wald 
ausgesetzt. Wie bei »Hänsel und 
Gretel«, versucht der Däumling, 
den Rückweg mit Kieseln und Brot-
krumen zu markieren. Die Terzen-
ketten kennzeichnen das ängstliche 
Umherirren der im dunklen Wald 
ausgesetzten Geschwister, die sich 
im Wald verlaufen haben. Nach-
dem sie festgestellt haben, dass die 
Vögel alle Samenkörner aufgepickt 
haben, ändern die parallelen Terzen 
ihre Richtung. Schließlich begegnen 
die Brüder einer menschenfressen-
den Oger-Familie, doch der gewitzte 
Däumling kann sie mehrfach über-
listen. Ravel erzählt dieses Märchen 
in einer Rondoform mit variiertem 
Refrain und verdichtet es auf etwa 
dreieinhalb Minuten. Drei Episoden 
prägen den Satz: die Nacht bei den 
Ogern, die Flucht mithilfe der Sie-
benmeilenstiefel und die List, durch 
die der Däumling schließlich das 
Gold des Ogers erlangt. Besonders 
eindrucksvoll: das Vogelgezwit-
scher, das Ravel mit Bläsern und 
Streichern nachzeichnet. Und die 
Moral von der Geschicht’: Es gibt 
viele Wege, Größe zu zeigen. Dies 
gelingt zweifellos auch der Musik 
Ravels.

Jacques Iberts »Symphonie marine«
ist ein faszinierendes Rätsel. Das 
Werk steht in engem Zusammen-
hang mit seiner Filmmusik zu dem 
Dokumentar-Kurzfilm »S.O.S. Foch«,
den die französische Marine 1931 
in Auftrag gegeben hatte. Zugleich 
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Jacques Ibert

bezeichnete er die Komposition als 
seinen »endgültigen Abschied« und 
untersagte, sie zu seinen Lebzeiten 
aufzuführen. So musste die Mu-
sikwelt bis 1963 – ein Jahr nach 
seinem Tod – warten, um sie in Pa-
ris unter der Leitung von Charles 
Munch erstmals zu hören. Über die 
Hintergründe lässt sich nur speku-
lieren: Vielleicht war ihm seine tiefe 
Verbundenheit zum Meer zu privat, 
weshalb er es als persönlichen Zu-
fluchtsort bewahren wollte? Statt 
gewaltiger Ozean-Klänge dominie-
ren subtile Andeutungen. Das Stück 
erinnert weniger an eine klassische 
symphonische Dichtung als an ein 
filigranes Kammerkonzert. Es be-
sticht durch frische Ideen, feine De-
tails und eine schlanke Besetzung, 
bei der fast jedes Instrument – in-
klusive des Klaviers – eine Solopar-
tie erhält. Besonders auffällig ist die 

prominente Rolle des Saxophons, 
die ein wenig an den Solopart der 
Bratsche in Hector Berlioz’ »Harold 
in Italien« erinnert.
Zu Beginn ertönt ein markerschüt-
ternder Schrei, der sofort von wuch-
tigen Wellen verschluckt wird, wäh-
rend die melancholischen Klänge 
des Saxophons in die Ferne driften. 
Getragen von Klavier, Harfe und 
Streichern, spiegelt sich die unbän-
dige Kraft des Meeres in den Noten 
wider, während das Saxophon in 
eine Traumwelt entgleitet. Das Rau-
schen des Wassers schwillt an, und 
bald fordern Blechbläser und Tam-
burine zum Tanz auf. Sechs Blasin-
strumente verweben ihre Melodien 
kunstvoll, bis wie aus dem Nichts 
ein mitreißender Walzer einsetzt. 
Wild und rastlos wirbelt die Musik 
umher, bis das Saxophon im Duett 
mit der Klarinette die Szene wieder 
beruhigt. Der Wind flaut ab und 
hinterlässt einen feinen Sprühregen –
bis sich das Meer urplötzlich noch 
einmal aufbäumt: einmal, zweimal, 
dreimal, viermal. Dann herrscht ab-
solute Stille.

Als Erik Satie mit 59 Jahren starb –
seine Leber vom Cognac und Ab-
sinth komplett ruiniert –, hinterließ 
er ein Erbe der ganz besonderen 
Art: unter anderem die berüchtig-
ten  »Trois Gymnopédies«. Einst 
als radikal verschrien, scheinen sie 
heute so domestiziert, dass sie im 
Fernsehen als Hintergrundmusik 
für Teppichwerbung laufen. Dabei 
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hat sich Satie bei diesem Meister-
werk einen echten Scherz erlaubt. 
Der Begriff »Gymnopädie« klingt 
zwar nach antiker Hochkultur, lei-
tet sich aber vom griechischen gym-
nos  (nackt) und  pais  (Junge) ab. 
Ursprünglich tanzten nackte sparta-
nische Knaben bei rituellen Festen, 
um ihre Kriegskünste zur Schau zu 
stellen. Ob Satie sich von antiken 
Tänzen, Rousseau-Schriften oder 
dem Gedicht seines Kumpels Con-
tamine de Latour inspirieren ließ, 
bleibt ein Mysterium – er nutzte 
das Wort jedenfalls schon 1887 im 
Pariser Cabaret  Le Chat noir, um 
sich dem Direktor kurzerhand als 
beruflicher »Gymnopédist« vorzu-
stellen. Entstanden sind die Stücke 
im Frühjahr 1888 in Montmartre. 
Satie behauptete frech, Flauberts 
Roman »Salammbô« hätte ihn ins-
piriert – pure Ironie, wie so oft bei 
ihm. Die erste Gymnopédie widme-
te er seiner Jugendfreundin Jeanne 
de Bret. Als Satie sie dem Kompo-
nistenkollegen Claude Debussy vor-
spielte, spielte er so holprig, dass 
Debussy kurzerhand selbst in die 
Tasten griff, um zu zeigen, wie das 
Stück klingen muss. Debussy war so 
begeistert, dass er zwei der Stücke 
direkt orchestrierte – die Urauffüh-
rung der Orchesterfassung im Feb-
ruar 1897 bildete den Startschuss 
für den weltweiten Erfolg der Gym-
nopédies.
Wohl auch, weil sie kleine Meister-
werke der Statik sind: Sie verwei-
gern jede klassische Entwicklung. 

Stattdessen wandern sie mit einer 
einzigen melodischen Idee in Gestalt 
eines auf- bzw. absteigenden Skalen-
motivs hypnotisch und sehnsuchts-
voll über einem verschleierten Bass 
dahin – wie eine Skulptur, die man 
aus verschiedenen Blickwinkeln be-
trachtet. Sie wirken wie eine musi-
kalische Entsprechung zu den kla-
ren, schlichten Gemälden von Puvis 
de Chavannes. Anzeichen jener radi-
kalen Abkehr von der bürgerlichen 
Ästhetik, wie sie für Saties spätere 
Kompositionen charakteristisch 
ist, sucht man in ihnen noch verge-
bens. Vielmehr handelt es sich bei 
den technisch anspruchslosen Stim-
mungsbildern um die mehr oder 
weniger erfolgreichen Versuche 
des Autodidakten, der heimischen 
Sphäre der Salonmusik, wie sie von 
Saties Vater und mehr noch von sei-
ner Stiefmutter gepflegt wurde, mit-
hilfe einer pseudoantikisierenden 
Tonsprache zu entkommen.

Mélanie Hélène Bonis – die sich 
selbst Mel Bonis nannte – fing im 
Alter von zwölf Jahren an zu kom-
ponieren. Schon als Teenager för-
derte sie César Franck, der ihr Kla-
vierunterricht gab und ihren Eltern 
schließlich das Einverständnis für 
das Pariser Konservatorium ab-
zwang. Dort feierte sie tolle Erfolge 
und gewann unter anderem Preise in 
Harmonielehre und Klavierbeglei-
tung. Doch eine leidenschaftliche 
Liaison mit ihrem Kommilitonen 
Amédée-Louis Hettich brachte alles 
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Mel Bonis (um 1898)

gebnis dieser intensiven Arbeit floss 
in ihre ambitioniertesten Orchester-
werke ein, darunter die posthume 
Sammlung  »Femmes de légende« 
(op. 100). Der Klavierzyklus von 
1909 porträtiert sieben mythologi-
sche und literarische Heldinnen wie 
Ophelia, Desdemona und Salome. 
Drei dieser Stücke instrumentierte 
Bonis für Orchester, darunter  »Sa-
lomé«. Im Gegensatz zu Richard 
Strauss’ blutrünstiger Opernfassung 
konzentriert sich Bonis auf die faszi-
nierende, gefährliche Schönheit der 
Figur und kreiert eine farbenpräch-
tige, impressionistische Klangwelt. 
Von Beginn an zeugt Bonis’ Orches-
terführung von einer neu entdeck-
ten Virtuosität und einem kaleidos-
kopartigen Einsatz instrumentaler 
Klangfarben. Auch stilistisch mar-
kiert »Salomé« einen wichtigen 
Schritt nach vorn, da sie eine weit-
aus reichhaltigere Palette impressio-
nistischer Harmonien und eine grö-
ßere rhythmische Freiheit aufweist. 
Das Werk zeichnet sich durch eine 
ausgefeilte motivische Arbeit aus, 
bei der die Hauptmotive weiterent-
wickelt werden und so neue Themen 
entstehen. Die von den Kontrabäs-
sen bestimmte Einleitung erinnert 
an den Marsch einer Karawane in 
der Ferne und bestimmt auch den 
Abschluss des Stückes. Die anmuti-
gen Melodielinien der Flöte und der 
Oboe lassen den Orient und seine 
Tänze heraushören. Im Mittelteil 
beschleunigt sich das Tempo – erst 
zurückhaltend mit der Oboe, dann 

ins Wanken: Ihre Eltern missbillig-
ten die Beziehung und zwangen sie, 
das Konservatorium zu verlassen, 
um einen 22 Jahre älteren, vermö-
genden Industriellen zu heiraten. 
Als pflichtbewusste Ehefrau stellte 
Bonis ihre Musik zunächst hinten 
an und kümmerte sich um insge-
samt acht Kinder (eigene und Stief-
kinder). In den 1890er Jahren ent-
fachte ein Wiedersehen mit Hettich 
ihre alte Berufung jedoch neu. Um 
die Jahrhundertwende kehrte sie tri-
umphierend ins Pariser Musikleben 
zurück. Bemerkenswert ist, dass fast 
all ihre über 300 Werke noch zu ih-
ren Lebzeiten veröffentlicht wurden 
– ein Beweis für die hohe Wertschät-
zung, die sie genoss.
Um ihre Kenntnisse zu vertiefen, 
nahm Bonis 1908/09 Unterricht bei 
Charles Koechlin, einem Schüler 
von Massenet und Fauré. Das Er-
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immer lebhafter mit Flöten und Vio-
linen, was die Virtuosität und rhyth-
mische Freiheit von Bonis‘ reifem 
Stil eindrucksvoll unter Beweis stellt.

Im Falle der 1898 entstandenen 
»Suite en forme de valses« ist die 
Orchesterfassung das Original. Die 
Suite kann als romantisierte Visi-
on der alten Barocksuite verstan-
den werden. Auch wenn Mel Bonis 
ihre Partitur durch den Dreiviertel-
takt und den Bezug auf eine einzige 
Tanzform vereinheitlicht, behandelt 
sie den Walzer dennoch so, dass 
ein Gefühl der Vielfalt entsteht. Für 
einen positiven wie leichten Ab-
schluss sorgt der »Scherzo-Valse«. 
Auch wenn der allgemeine Cha-
rakter dieses Satzes dem eines Wal-
zers entspricht, sind Charakter und 
Form die eines Scherzos. Das Werk 
entfaltet sich über drei zentrale The-
men – zwei davon prägen den ersten 
Teil des Scherzos, eines den trioarti-
gen Mittelteil. Das erste ist ein mar-
kantes, vier Takte kurzes Stakkato-
Motiv aus repetierten Achteln, das 
vor allem durch die Streicher wan-
dert. Das zweite bildet dazu einen ly-
rischen Kontrast: Im ausdrucksstar-
ken Legato wird es von Bratschen 
und Fagott gesungen.
Der Trio-Abschnitt wiederum ist 
extrem kurz, führt aber ein neues 
Thema ein. Es greift den Geist der 
ersten beiden Motive auf, bewegt 
sich jedoch mit großer melodischer 
Freiheit in einem viel größeren Ton-
umfang. Ein kurzer Übergang bringt 

den scherzhaften Charakter des ers-
ten Themas zurück – zuerst in den 
Bläsern, dann in den Streichern. Hier 
nimmt sich die Komponistin spürbar 
mehr kontrapunktische Freiheiten 
und spielt mit vielschichtigen Imita-
tionen des Kopfmotivs.

Jacques Iberts »Suite symphonique« 
ist zum größten Teil der Bühnen-
musik zu Jules Romains berühmter 
satirischer Komödie »Donogoo-
Tonka«, die 1930 und 1931 auf 
dem Spielplan des Théatre Pigalle in 
Paris stand, entnommen (sie wurde 
1936 unter dem gleichen Titel ver-
filmt). Durch die Suitenform ver-
sucht Ibert, verschiedene Aspekte 
seiner Heimatstadt Paris gewisser-
maßen musikalisch zu skizzieren. 
Der erste Satz von sechs Sätzen, 
»Le Métro«, beschreibt die Pariser 
Metro um acht Uhr morgens: die 
Pendler, die sich auf dem Bahnsteig 
drängen, das ertönende Signal, die 
abfahrenden Züge und die Men-
schenmenge, die sich unterirdisch 
auf den Weg macht.

Die Pavane war ein langsamer Pro-
zessionstanz, der im 16. und 17. Jahr-
hundert an den Höfen Europas gro-
ße Beliebtheit genoss. Maurice Ravel
nahm diesen Tanz auf in seiner 
»Pavane pour une infante défunte« 
(»Pavane für eine verstorbene Prin-
zessin«), einem Werk für Soloklavier, 
das 1899 entstand, als der französi-
sche Komponist am Conservatoire 
de Paris bei Gabriel Fauré studierte. 
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würde, wie sie auf einem Porträt 
von Diego Velázquez zu sehen ist.

Eine imaginäre Gondelfahrt über 
die Kanäle Venedigs führt direkt auf 
das glitzernde Parkett der Wiener 
Operette: Johann Strauss’ Ouver-
türe zu »Eine Nacht in Venedig« 
ist reines Walzergold und pures Le-
bensgefühl. Mitten im bunten Kar-
nevalstreiben entfaltet sich eine ro-
mantische Verwechslungskomödie 
voller Schelmerei und Verführung, 
in der der Herzog von Urbino ein 
Auge auf die Senatoren-Gattin Bar-
bara Delaqua geworfen hat. Walzer-
könig Strauss versetzt sein Publi-
kum im Handumdrehen in beste 
Champagnerlaune – prunkvoll, ver-
lockend und angenehm frivol. 
Die Ouvertüre bündelt bereits die 
schönsten Motive und Melodien des 
gesamten Werks. Dazu gehören vor 
allem prägende Themen wie der be-
rühmte Lagunen-Walzer (das Kern- 
und Glanzstück der Arie »Ach, wie 
so herrlich zu schau’n«), schaukelnde 
Barkarolen- und Gondellied-Rhyth-
men sowie weitere tänzerische und 
lyrische Motive aus der Operette.

»Man behauptet, ich sei durch tech-
nisches Geschick gehemmt anstatt 
durch Inspiration erleuchtet. Nun, 
diesmal habe ich ein Werk geschrie-
ben, das ganz Klarheit und Lebhaf-
tigkeit ist, voller Farbe und Melodie. 
Es wird unterhaltsam sein.« Geor-
ges Bizet war offensichtlich rundum 
zufrieden mit sich, als er nach zwei 

1910 folgte daraus eine Orchester-
fassung (deren Uraufführung fand 
am 27. Februar 1911 in Manches-
ter statt). Ravel widmete die Pavane 
seiner Gönnerin, der Prinzessin von 
Polignac (alias Winnaretta Singer), 
und er führte das Werk wahrschein-
lich mehrfach im Haus der Prinzes-
sin auf. Es fand jedoch kaum Be-
achtung – bis der spanische Pianist 
Ricardo Viñes am 5. April 1902 es 
uraufführte. Anfang 1912 rezensier-
te Ravel die Aufführung des Stücks 
durch einen anderen Pianisten und 
bemerkte dazu: »Es ist mir keines-
wegs peinlich, darüber zu sprechen; 
es ist alt genug, dass der Komponist 
es dem Kritiker überlassen kann. 
Aus dieser Entfernung sehe ich sei-
ne Vorzüge nicht mehr; aber, ach! 
sehe ich seine Mängel nur allzu gut: 
den allzu offensichtlichen Einfluss 
von Chabrier und die eher dürfti-
ge Form. Meiner Meinung nach hat 
die bemerkenswerte Interpretation 
viel zum Erfolg dieses zaghaften, 
unvollendeten Werks beigetragen.« 
Als Ravel vom Komponisten und 
Dirigenten Manoah Leide-Tedesco 
gefragt wurde, wie er auf den Titel 
gekommen sei, lächelte Ravel ver-
schmitzt und erwiderte: »Seien Sie 
nicht überrascht, dieser Titel hat 
nichts mit der Komposition zu tun. 
Mir gefiel einfach der Klang dieser 
Worte, und ich habe sie dort hinge-
setzt, das ist alles.« Ravel erklärte 
jedoch auch, dass das Stück eine 
Beschwörung einer Pavane darstel-
le, wie sie von einer Infantin getanzt 
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Jahren Feinschliff sein 14. Bühnen-
werk vollendete: die hochexplosive 
Oper »Carmen«. Umso härter traf 
ihn die Uraufführung am 3. März 
1875. Das Pariser Publikum reagier-
te verstört auf die erotisch aufgela-
dene Dreiecksgeschichte um Car-
men, Don José und Escamillo, und 
die Presse verfrachtete die Oper um-
gehend in die »Rumpelkammer der 
Musik ohne Zukunft«. Dies sollte 
ein fantastischer Irrtum der Musik-
kritik werden. Den Welterfolg der 
Oper befeuerte später Bizets enger 
Freund Ernest Guiraud: Er stellte 
zwei Orchestersuiten zusammen, 
die jeweils die musikalischen Höhe-
punkte der Oper herausschälen. Ur-
sprünglich das Vorspiel zum vierten 
Akt, sprüht der temperamentvolle 
Tanz »Aragonaise« im 3/4-Takt nur 
so vor spanischem Flair – inklusive 
feurigen Kastagnetten und knacki-
gen Bläser-Akzenten.

Mit der »Tarantelle styrienne« von 
1890 schuf der junge Debussy sein 
bis dahin kniffligstes Werk für Kla-
vier – frisch zurück aus der Villa 
Medici, wo er über zwei Jahre lang 
im Rahmen des Prix de Rome, den 
er 1883 erhielt, studiert hatte. Der 
Titel gibt allerdings Rätsel auf: Das 
Stück klingt weder nach südita-
lienischer Tarantella noch passt die 
Steiermark (»styrienne«) dazu, die 
nun wirklich eher für Ländler als 

für neapolitanische Tempoteufel 
bekannt ist. Vermutlich erlag De-
bussy schlicht einem Modetrend, 
den Salonkomponisten wie Francis 
Thomé oder Henry Ketten damals 
bedienten. Als er das Werk 1903 –
mit einigen kleinen Änderungen – 
neu auflegen ließ, strich Debussy 
kurzerhand seinen verwirrenden Ti-
tel und nannte es schlicht »Danse«. 
Während die Urfassung im März 
1900 erstaufgeführt wurde, folgte 
die Uraufführung der Orchester-
fassung, die Ravel nach Debussys 
Tod im Auftrag des Verlegers Jobert 
verfasst hatte, erst im März 1923. 
Das Stück gleicht einem Masken-
ball: Rustikal, knallbunt und mit ei-
nem funkelnden Mittelteil fängt der 
»Danse« den Geist der Commedia 
dell’arte perfekt ein. Wie ein tänzeri-
scher Schlagabtausch schlüpfen sei-
ne wirbelnden Synkopen geschmei-
dig in den Wechsel aus entspannter 
6/8-Tarantella und mitreißendem 
3/4-Walzer.

Christoph Guddorf
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Gotscheff, Stefan Pucher, Luk Per-
ceval und Leander Haußmann mit. 
Seit 2018 gastiert Jens Harzer regel-
mäßig an Johan Simons Bochumer 
Schauspielhaus. 
Mit der Spielzeit 2025/26 wechselte 
er von Hamburg an das Berliner En-
semble, wo er mit Regisseur Oliver 
Reese sein Debüt mit De Profundis 
von Oscar Wilde gab und aktuell 
u.a. in Srebrenica von Branko Šimić 
und Armin Smailovic sowie Schnee 
von gestern, Schnee von morgen 
(Peter Handke) in der Regie von 
Jossi Wieler zu sehen ist.
Im Film arbeitete Jens Harzer u. 
a. mit Michael Verhoeven, Hans-
Christian Schmid, Bülent Akıncı und 
Wim Wenders. Er spielte in Babylon 
Berlin sowie die Hauptrolle in der 
Tragikomödie Ruhe! Hier stirbt Lo-
thar (Regie: Hermine Huntgeburth), 
wofür er den Hessischen Fernseh-
preis und den Preis der Deutschen 
Akademie für Fernsehen erhielt. Zu-
letzt wirkte er in der Serie The Next 
Level (Regie: Pia Strietmann, Julia 
Langhof) mit.
Neben vielen nationalen wie in-
ternationalen Auszeichnungen ist 
Jens Harzer in der Nachfolge von 
Bruno Ganz seit 2019 Träger des 
Iffland-Rings. Diese auf Lebenszeit 
vergebene Auszeichnung erhält der 
»bedeutendste und würdigste Büh-
nenkünstler des deutschsprachigen 
Theaters«.

 J E N S  H A R Z E R

Jens Harzer, 1972 in Wiesbaden 
geboren, absolvierte seine Schau-
spielausbildung an der Otto-Fal-
ckenberg-Schule in München. Von 
1993 an gehörte er 16 Jahre zum En-
semble von Dieter Dorn, erst an den 
Münchner Kammerspielen, dann 
am Bayerischen Staatsschauspiel 
München. Daneben gastierte er u.a. 
an der Schaubühne Berlin, am Deut-
schen Schauspielhaus Hamburg, am 
Schauspiel Frankfurt, den Salzbur-
ger Festspielen, am Deutschen Thea-
ter Berlin und am Burgtheater Wien. 
In diesen Jahren arbeitete er u.a. mit 
Dieter Dorn, Peter Zadek, Andrea 
Breth, Herbert Achternbusch, Luc 
Bondy und Jürgen Gosch. 
2009 wechselte Harzer an das Tha-
lia Theater Hamburg. Hier wirkte er 
u.a. in Inszenierungen von Dimiter 
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Opernproduktionen führten An-
dreas Spering u. a. nach Antwer-
pen, Essen, Göteborg, Hannover, 
Kopenhagen, Luxemburg, Sevilla 
und Strasbourg, wo er vor allem 
die großen Mozartopern wie auch 
Beethovens »Fidelio« und Webers 
»Freischütz« dirigierte. Beim Aix-
en-Provence Festival gastierte er mit 
»Don Giovanni« und »La finta giar-
diniera«. 
Andreas Sperings große Leidenschaft 
gehört der Wiener Klassik und hier 
besonders Joseph Haydn. So etab-
lierte er als Künstlerischer Leiter der 
Brühler Schlosskonzerte das erste 
und einzige Haydn-Festival Deutsch-
lands. Das Werk Händels hat in 
seiner Karriere ebenfalls einen be-
deutenden Stellenwert: Er war viele 
Jahre lang Musikalischer Leiter der 
Händelfestspiele Karlsruhe, wo er 
zahlreiche Produktionen dirigierte. 
Auch bei den Händel-Festspielen 
Halle ist er ein gern gesehener Gast.
Seine Diskographie umfasst etliche 
z. T. preisgekrönte Aufnahmen, da-
runter eine Einspielung von Haydns 
»Il ritorno di Tobia«, die den »Jah-
respreis der Deutschen Schallplat-
tenkritik« erhielt. Zuletzt erschienen 
eine Mozart-CD mit der Klarinettis-
tin Sabine Meyer und dem Kammer-
orchester Basel und eine Aufnahme 
mit Sibylle Mahni und den Bran-
denburger Symphonikern (Mozarts 
Hornkonzerte).

A N D R E A S  S P E R I N G

Andreas Spering, seit Beginn der 
Saison 2023-24 Chefdirigent der 
Brandenburger Symphoniker, ist ei-
ner der führenden Spezialisten für 
historisch informierte Aufführungs-
praxis in Deutschland. Künstlerisch 
geprägt wurde er vom Studium bei 
Gerd Zacher in Essen und von Rein-
hard Goebels Ensemble Musica An-
tiqua Köln, dem er mehrere Jahre 
als Cembalist angehörte.
Als Konzertdirigent arbeitete er 
mit zahlreichen renommierten Or-
chestern im In- und Ausland, u.a. 
dem Gewandhausorchester Leipzig, 
Beethovenorchester Bonn, Gothen-
burg Symphony Orchestra, Brussels 
Philharmonic, Orchestra Gulben-
kian, Lahti Symphony Orchestra, 
New Japan Philharmonic, Orquesta 
y Coro Nacionales de España und 
den Rundfunkorchestern in Hanno-
ver, Köln, Leipzig, Saarbrücken und 
München.
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B RA N D E N B U RG E R  SYM P H O N I K E R

narayana Subramaniam sogar zu den
begehrtesten Aufnahmen Indiens.
Im Oktober 2016 wurden die Bran-
denburger Symphoniker für eine 
Gemeinschaftsproduktion mit GE-
NUIN und dem Deutschlandradio 
gewürdigt, für die die Saxofonis-
tin Asya Fateyeva als Nachwuchs-
künstlerin des Jahres 2016 mit dem 
ECHO ausgezeichnet wurde. 
Die Brandenburger Symphoniker 
engagieren sich für die Aufführung 
zeitgenössischer Orchestermusik im 
Rahmen des Komponistenwettbe-
werbs »Brandenburger Biennale« 
und sind bei der Ausbildung jun-
ger Musiker und Dirigenten lang-
jähriges festes Partnerorchester der 
Hochschule für Musik »Hanns Eis-
ler« und der Universität der Künste 
in Berlin. Dabei werden die jungen 
Musiker unter Anleitung der erfah-
renen Orchestermusiker mit den 
entscheidenden Aufgaben des Or-
chesteralltags vertraut gemacht. 
Zudem stehen jährlich vielfälti-
ge Musikvermittlungsprojekte mit 
Kindern und Jugendlichen auf dem 
Spielplan der Brandenburger Sym-
phoniker. Für sein Konzept zur 
stärkeren Bespielung des ländlichen 
Raumes (REACH) wurde das Or-
chester 2017 von der Bundesregie-
rung für das Programm »Exzellente 
Orchesterlandschaft Deutschland« 
ausgewählt. 

Die Brandenburger Symphoniker, 
gegründet im Jahre 1810, gehören 
als ältester bestehender Klangkör-
per Brandenburgs zu den prägenden 
kulturellen Einrichtungen des Lan-
des. Eine Vielzahl von bedeutenden 
Dirigenten hat das Brandenburger 
Traditionsorchester in den vergan-
genen Jahrzehnten begleitet. Nach 
Michael Helmrath, der das Orches-
ter von 1999 bis 2015 erfolgreich 
leitete, war Peter Gülke von Be-
ginn der Konzertsaison 2015/16 bis 
2020 hier Chefdirigent. Mit ihm be-
gann ein neues Kapitel im Schaffen 
des Orchesters des Brandenburger 
Theaters, das seit Herbst 2023 mit 
dem Chefdirigenten Andreas Spe-
ring fortgeschrieben wird. 
Gastspielreisen führten das Orches-
ter in die Metropolen von Euro-
pa, Asien und Amerika. Sie gaben 
u.a. gefeierte Konzerte in Peking, 
Los Angeles, San Francisco, Ma-
drid, Sofia, Kapstadt und Kyoto. 
Als Festivalorchester gastierten die 
Brandenburger Symphoniker beim 
Festival MúsicaMallorca und dem 
Opernfestival Kammeroper Schloss 
Rheinsberg. 
Zahlreiche CD-Einspielungen, Rund-
funk- und Fernsehproduktionen do-
kumentieren die vielseitige und er-
folgreiche Arbeit des Orchesters. So 
zählt die gemeinsame Aufnahme mit 
dem weltbekannten indischen Violi-
nisten und Komponisten Lakshmi-
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