
Dieser Maestro konnte viel mehr als nur Dvořák und Smetana
An den großen Dirigenten Rafael Kubelik erinnert die Deutsche Grammophon mit einer 64-CD-Box. Höhepunkte sind Beethoven und Mahler.
VON WOLFRAM GOERTZ

Man lädt sie ein, weil sie angeblich
stets einen dicken Rucksack aus der
Heimat mitbringen. Der neue GMD
aus Russland ist natürlich Spezialist
für Tschaikowski und Prokofieff, der
Maestro aus Spanien wird immer
mal wieder de Falla auf den Spiel-
plan setzen, der Finne am Pult wird
die Symphonien von Sibelius auf-
führen, der Franzose wird mit De-
bussy und Ravel aufwarten.

Auch von Rafael Kubelik (1914 bis
1996) erwarteten die Musikfreunde,
wo immer er auftrat, eine deftige
Portion Tschechisches. Dvořák na-
türlich oder Smetana, vielleicht
auch Janáček. Kubelik erfüllte diese
Wünsche gern, aber seinem Wesen
nach war er kein Spezialist, sondern
ein Generalist. Schon in seinen kur-
zen Kriegsjahren als Chef der Tsche-
chischen Philharmonie achtete er
auf die Breite des Repertoires, auf
Beethoven und Mozart, auf Schu-

bert und Schumann. Was er tat, das
tat er mit großer Einsicht in den
Geist der Werke, mit Wärme, Hinga-
be und nicht zuletzt tiefer Mensch-
lichkeit. Jetzt stellt die Deutsche
Grammophon ihr Schallplattenver-
mächtnis dieses wunderbaren Diri-
genten in einer epochalen Box vor.

Darin imponieren natürlich die
18 Jahre von 1961 bis 1979, in denen
er als Chefdirigent des Symphonie-
orchesters des Bayerischen Rund-
funks wirkte. Zuvor hatte er am Roy-
al Opera House in Covent Garden
(London) gewirkt und sich und sei-
nen Fans gründlich den Ruf abtrai-
niert, ein Fachmann zu sein. Das
merkt man beim Hören beispiels-
weise in Kubeliks schöner „Lohen-
grin“-Produktion (mit James King
in der Titelpartie und Gundula Ja-
nowitz als Elsa); man merkt es bei
Mozarts sinnlich und stilvoll inter-
pretierter „Haffner“-Serenade und
bei Webers herrlich fluiden Klari-
nettenkonzerten. Aber wenn man

sich dann mal die wenig bekannten
frühen Dvořák-Sinfonien orchestral
von Kubelik erzählen lässt, dann
wundert man sich, wieso diese vi-
brierende, im schönen Sinne pathe-
tische, aber doch schon sehr pro-
zesshafte komponierte Musik so
selten aufgeführt wird. Kubelik er-
füllt hier mehr nur ein vaterländi-
sche Pflicht: Er zeigt uns, wie Lei-

denschaft und Hingabe aus unter-
schätzter Musik etwas ganz Großes
machen können.

Ein weiterer Glanzpunkt ist Kube-
liks bis heute einzigartiges Beetho-
ven-Projekt. Alle neun Sinfonien hat
er mit neun verschiedenen Orches-
tern eingespielt, vom Orchestre de
Paris über das London Symphony
Orchestra bis zu den Berliner Phil-

sind Gestalten eines sinfonischen
Modells – und wie Kubelik es mit
dem BR-Orchester aufführt, ist ein
erhebender Genuss. Kostbar auch
das Interview über Mahler auf einer
der beiden beigefügten DVDs.

Was es sonst noch gibt in diesem
Fest für Entdecker? Eine faszinie-
rend-ergreifende Sicht auf Bartóks
Konzert für Orchester, zwei mit Mut
und Enthusiasmus realisierte Hart-
mann-Sinfonien, eine schier aus
dem Boden des Urglaubens empor-
schießende Version von Janáčeks
„Glagolitischer Messe“, eine be-
kenntnishafte Hinwendung zu
Haydns „Paukenmesse“. Und vieles,
vieles mehr. Aber natürlich gibt es
trotzdem die bis heute schönste
Aufnahme von Smetanas „Vater-
land“ mit der glücklicherweise nie-
mals versiegenden „Moldau“.

Info „Rafael Kubelik – Complete Recor-
dings on Deutsche Grammophon“; 64 CD,
etwa 110 Euro

harmonikern. Und es gelingt Kube-
lik das Kunststück, den Orchestern
ihre klangliche Eigenart zu belassen
und trotzdem prägend und for-
mend einzugreifen. Natürlich ist
dieser Beethoven nicht historisch
informiert, nicht spurlinientreu,
nicht entschlackt. Aber das Ener-
gisch-Drängende des Musik kommt
wunderbar heraus – wie überhaupt
man bei Kubeliks Musizieren nie
Stillstand erlebt, sondern Atem, Be-
wegung, Glut.

Diese Eigenschaften machen den
Zyklus aller zehn Mahler-Sinfonien
zum Höhepunkt der Edition. Kube-
lik war der erste Dirigent, der nach
dem Zweiten Weltkrieg eine kom-
plette Edition in Angriff nahm. Sei-
ne Sicht auf Mahler ist nicht auf Ka-
tastrophen, sondern auf Dualität
geeicht. Kubelik lässt die Elemente
miteinander sprechen, nicht aufei-
nander prallen. Das Heilige und
Fromme ist eine dialektische Ge-
genseite der Verwüstungen, beide
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Es gibt viel Platz
für maximal

680 Zuhörer in diesem
360-Grad-Panorama

Ein Oval für die Musik: der Pierre-Boulez-Saal in Berlin. Die Zahl der Zuhörer ist in den letzten Monaten deutlich gewachsen. FOTO: VOLKER KREIDLER

Barenboims Wunschkonzertsaal
Im Pierre-Boulez-Saal in Berlin soll man das Denken mit den Ohren lernen. Das Publikum ist begeistert: Viele Abende sind ausverkauft.
VON ELEONORE BÜNING

Musik ist bewegte Luft, sie kann, wie
alle Schallwellen, jederzeit die Rich-
tung ändern. Seit einer halben
Ewigkeit schon, genauer gesagt, seit
148 Jahren, sind sich darum die Mu-
siker mit den Musikfreunden und
die Architekten mit den Akustikern
einig, dass ein Konzertsaal, wenn er
gut klingen und dazu auch noch gut
aussehen soll, schuhschachtelför-
mig gebaut sein müsse, rechteckig,
Länge gleich Breite plus Höhe, mit
strukturierten, reflektierenden
Wänden – ideal etwa: der Goldene
Saal im Wiener Musikverein. Vor
kurzem, genauer gesagt, vor 15 Mo-
naten, wurde in Berlin ein kleiner,
rundlich-ovaler Konzertsaal in Be-
trieb genommen, dessen Form,
ganz ohne Ecken und Kanten, aus
der Vogelperspektive betrachtet an
zwei übereinanderkopierte, leicht

eingedellte Spiegeleier erinnert. Er
sieht gut aus. Er klingt wunderbar.
Man hört hier ganz anders als an-
derswo.

Dieser Saal ist einer von der selte-
nen Sorte, die ihre Besucher per-
sönlich begrüßen. Man glaubt, man
könne, wenn man eintritt, hören,
wie er sagt: Schön, dass du da bist!
Ein veränderlicher Saal, ein freund-
licher, offener, luftiger Saal, er hat
eine angenehme Aura. Helles Holz,
kinderbunte Sitzbezüge, ähnlich
denen, die auch Frank Gehrys Walt-
Disney-Hall in Los Angeles zieren.
Kein Podium zu sehen, die Musiker,
ob Solisten oder Ensembles, agieren
im Parterre in der Mitte, quasi im
Dotter des Eis, auf Augenhöhe mit
der ersten Parkettreihe. Und das Pu-
blikum sitzt ihnen so nahe, dass es
beim Umblättern helfen könnte. Ja,
sogar oben, auf den sanft ausge-
beulten, frei schwebenden Rängen
ist niemand weiter als 14 Meter von
der Musik entfernt.

Es gibt Platz für maximal 680 Zu-
hörer in diesem 360-Grad-Panora-
ma, das als modulierbarer Saal kon-
zipiert ist. Spielrichtung und Sitz-
ordnung können nach Belieben ver-
ändert werden. Jeder Einzelne mag
sich dabei als ein Beteiligter füh-
len, man blickt in die Noten oder
blickt einander in die Augen, wenn
man sie nicht gerade geschlossen
hat, und wächst so zusammen zu ei-
ner die Musik einkreisenden Ge-
meinschaft. Für die Musiker indes,
zumindest für manche unter ihnen,
kann diese Entgrenzung auch un-
angenehm werden, man sieht es ih-
nen dann sofort an, sie panzern sich
mit stoischen Mienen.

Es war just ein Musiker, Daniel
Barenboim, der sich diesen Saal ge-

nau so gewünscht hatte. Barenboim
wollte ein demokratisches Amphi-
theater implantieren in seine Berli-
ner Barenboim-Said-Akademie,
eine ovale Arena sollte es sein, un-
bedingt. Freund Gehry hatte ihm
zunächst, was sonst, ein Schuhkar-
tonformat vorgeschlagen, eingebet-
tet in das Rechteck des alten Opern-
Magazingebäudes in der Französi-
schen Straße. Und als sich Baren-
boim dann durchgesetzt hatte, be-
nannte er seinen Wunschkonzert-
saal nach einem anderen Freund,
Pierre Boulez, und gab der ersten
Saison ein Wunschkonzertmotto
mit auf den Weg: „Musik für das
denkende Ohr“.

Typisch Barenboim. Zitierfähig,
aber dialektisch, prima Schlagzeile,
aber paradox. Der Mensch des
zwanzigsten Jahrhunderts denkt
nicht mehr mit dem Ohr, im Gegen-
teil, er hört mit den Augen. Nach-
dem nun aber die ersten 140 Kon-
zerte im Pierre-Boulez-Saal stattge-
funden haben, kann man zumin-
dest sagen: Vielleicht könnte er es

wieder lernen. Gab es nicht einmal
eine Zeit, die man als das Zeitalter
der klassischen Musik feierte, in der
die Tonsetzer neue Formen auspro-
bierten und die Tonsatzgelehrten
von „musikalischen Gedanken“
sprachen? Als das Bürgertum sich
formierte und nach und nach die
schönen Künste für sich eroberte,
selbst musizierte, und die Sprache
der Musik deshalb besser verstand?
Erst später, im 19. Jahrhundert, im

des neunzehnten Jahrhunderts,
und das weiß oder ahnt man auch
heute noch. Nur, dass wir inzwi-
schen gelernt haben, in der Praxis
davon zu abstrahieren. Die Trios,
Quartette, Quintette, Oktette und
Nonette, die Sonaten und Duos sind
umgezogen in die Schuhschachtel
des modernen Konzertsaals und ge-
ben dort den symphonisch-übli-
chen Frontalmusikunterricht, iso-
liert auf dem Podium und in Sicher-
heit gebracht vor dem Publikum –
wie umgekehrt das Publikum vor ih-
nen. Kammermusik hat heutzuta-
ge ihr höchsteigenes, eigentümlich
distanziertes, intellektuelles Spezi-
alpublikum. Auch das Liedpubli-
kum ist speziell. Auch das Publikum
für Neue oder Alte Musik mischt
sich normalerweise nicht. Und die
modernen Kammermusiksäle,
selbst die allerneuesten, etwa der
freudlos-müslifarbene, freilich gut-
klingende in der Hamburger Elb-
philharmonie, sind für Familienan-
gelegenheiten eigentlich definitiv
zu groß.

Der Pierre-Boulez-Saal dagegen
ist zugleich klein und groß genug,
um diese historischen Verhältnis er-
neut umzukehren. Die Preise sind
moderat. Das Programm, kuratiert
von dem dänischen Musikmanager
Ole Bækhøj, inspiriert von Baren-
boim und der Said-Akademie,
mischt neue mit alter Musik, ro-
mantisches und klassisches Reper-
toire, Lieder und Symphonisches,
arabische Musik und Jazz. Im Grun-
de ist vom Fach her alles möglich,
und die einzige Maxime, die dabei
offenbar eisern eingehalten wird, ist
die höchster Qualität. Die besten
Musiker aus aller Welt, angelockt
von Barenboim und der Idee dieses
Saales, geben sich hier die Klinke in
die Hand und probieren etwas Neu-
es aus. Antonio Pappano dirigiert
das Boulez-Ensemble. Das Orlando
Consort singt Dufay und Desprez.
Elisabeth Kulman und Luca Pisaro-
ni setzen den Schubertliederzyklus
fort, Till Brönner gibt Lecture Reci-
tals. Auch die internationale
Streichquartett-Szene blüht auf.
Wann war zuletzt das fantastische
Heath Quartett hierzulande live zu
hören? Wann das Pavel-Haas-Quar-
tett aus Prag?

Der Bogen der Primgeigerin
könnte uns jederzeit in die Seite pie-
ken. Die Luft dröhnt beim zartchro-
matischen Pizzikato der Mittelstim-
men im zweiten Trio, das Licht flim-
mert, die Türen müssten eigentlich
krachend auffliegen bei diesem
Sturm, der aus dem Flügel braust.
Das Pavel-Haas-Quartett ist eine
junge Formation, spezialisiert aufs
böhmische Repertoire. Gemeinsam
mit dem Pianisten Denis Kozhukhin
führten sie im Pierre-Boulez-Saal
ein Traumprogramm privater Bot-
schaften auf: Erst das Klavierquin-
tett von Schostakowitsch von 1940,
voll Camouflagen und dem Stalinis-
mus entgegenlachender, schön fri-
sierter Fröhlichkeit, mit einer lang-
samen, bitteren Fuge inmitten, die
vom „Dialog des Künstlers mit der
Ewigkeit“ erzählt. Dann: „Incises“
von Boulez, Solokraftakt für
Kozhukhin. Schließlich: das Gat-
tungsgründungswerk, jenes den
Fortschritt gegen den Historismus
ausspielende erste Klavierquintett
der Musikgeschichte. Sturmbrau-
send, herzbebend: Es-Dur von
Schumann.

Ausverkauft ist dieses Konzert.
Eine Auslastung von 98 Prozent ver-
meldet Ole Bækhœj kurz vor Ende
der ersten Saison. Der Wunschkon-
zertsaal ist da, also wird er auch voll.
Er hat sich innerhalb eines Jahres
ein eigenes, deutlich neues und ur-
ban durchmischtes Publikum gene-
riert, das nicht identisch ist mit dem
Publikum in den anderen Konzert-
sälen der Stadt. Es umfasst alte wie
junge Hörer, Kenner und Liebhaber,
Touristen und Szenegänger. Es ist
neugierig. Und, vielleicht das Beste
daran: Es wächst.

Industriezeitalter, als die ersten gro-
ßen Konzertsäle entstanden, kam
für den „musikalischen Gedanken“
ein neuer, pragmatischer Begriff auf
in den Kompositionsschulen, man
sagte jetzt „Thema“ dazu, und so
halten wir es bis heute. Und was für
die Familie daheim, für die Freunde
der Haus- und Kammermusik be-
stimmt war, die Klaviersonaten und
Streichquartette, Lieder und En-
sembles traten nach und nach ins
Licht der großen Öffentlichkeit.

Kammermusik ist eine manchmal
brutale Familienangelegenheit.
Selbst Streichquartette waren und
sind keineswegs allezeit stillver-
gnügt. Ja, eigentlich kann in diesem
vorrevolutionären Genre, das zu
Lebzeiten Haydns, Mozarts und
Beethovens allmählich aus der
Fürstenkammer ins bürgerliche
Wohnzimmer übersiedelte, die Zeit
zum Raum werden nur unter Um-
ständen allergrößter Nähe.

Wie tuchfühlungsmäßig nahe,
das kann man ganz gut nachvollzie-
hen dank der Hauskonzertgemälde

Der Saal Der Pierre-Boulez-Saal ist
der Kammermusik-Saal der Berli-
ner Barenboim-Said-Akademie. Er
wurde im ehemaligen Kulissen-
depot der Staatsoper in der Fran-
zösischen Straße 33D in Berlin-
Mitte eröffnet.

www.boulezsaaal.de

Im ehemaligen Depot
der Berliner Staatsoper
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