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1. Symphoniekonzert

 

HELMUT LACHENMANN (* 1935)
Schreiben 

GUSTAV MAHLER (1860–1911) 
Symphonie Nr. 1 D-Dur  

Langsam. Schleppend. Wie ein Naturlaut – Im Anfang sehr gemächlich 
Kräftig bewegt, doch nicht zu schnell

Feierlich und gemessen, ohne zu schleppen
Stürmisch bewegt 

 

Sylvain Cambreling  Dirigent 

Pause
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SYLVAIN CAMBRELING
CHEFDIRIGENT

und ist von zahlreichen Festspielen mehrfach 
eingeladen worden: Er konnte so seine künst-
lerische Spannbreite in Symphonik – beim  
Lucerne Festival und den Wiener Festwochen 
– wie in der Oper – beim Glyndebourne Festival 
und den Salzburger Festspielen – ausweiten.  
In Salzburg dirigierte er fast ein Dutzend  
Produktionen und war 2024 erneut zu Gast – 
mit dem Klangforum Wien, für das er über 20 
Jahre lang als Erster Gastdirigent fungierte.  

Cambrelings Interpretationen zeichnen sich 
stets durch Klarheit, Präzision und nachhaltige 
emotionale Resonanz aus – in einem weiten 
Repertoire, das er selbst als »von Monteverdi 
bis morgen« etikettiert. So überrascht es nicht, 
dass er als Chefdirigent des Yomiuri Nippon 
Symphony Orchestra in Tokio von 2010 bis 2019 
ebenso gefeiert wurde wie als GMD der Staats-
oper Stuttgart, bei der er von 2012 bis 2018 
engagiert war.  

Seit 2018 ist Cambreling Chefdirigent der  
Symphoniker Hamburg; auch in der Laeiszhalle 
weiß er von barocken Klängen über Klassik,  
Romantik und Moderne bis hin zu zeitgenössi-
schen Tönen ein facettenreiches Spiel interpre-
tatorischer Tiefe zu präsentieren, das gerade in 
der farb- und ideenreichen Zusammenstellung 
immer wieder überrascht und begeistert.        

 Der 1948 in eine hochmusikalische Familie in 
Amiens hineingeborene Sylvain Cambreling hat 
seine Posaune professionell rasch gegen den 
Taktstock eingetauscht, nachdem er 1974 den 
zweiten Platz im internationalen Dirigenten-Wett-
bewerb von Besançon mit Berlioz’ »Symphonie 
fantastique« gewonnen hatte. Seit nunmehr  
50 Jahren widmet er sich sowohl der symphoni-
schen Musik als auch der Oper – stets mit einem 
besonderen Gespür für Zeitgenössisches und 
Zeitgemäßes.    

Pierre Boulez holte ihn 1976 als ständigen Gast-
dirigenten in das »Ensemble intercontemporain«, 
bevor Cambreling 1981 zum GMD des Brüsseler 
Théâtre de la Monnaie ernannt wurde, wo er zehn 
Jahre lang blieb und zusammen mit seinem  
Lebenspartner, dem Intendanten Gerard Mortier, 
das Haus an die Spitze europäischer Opernhäuser 
hob. Gastspiele führten ihn an die Metropolitan 
Opera, die Mailänder Scala, die Wiener Staats-
oper, die Lyric Opera of Chicago und immer  
wieder nach Paris. Cambreling gestaltete von 
1993 bis 1997 als Künstlerischer Leiter und GMD 
die Frankfurter Oper und fungierte von 1999 bis 
2011 als Chefdirigent des SWR Sinfonieorchesters 
Baden-Baden und Freiburg, mit dem er das  
Orchesterwerk Messiaens einspielte.  

Der Dirigent konzertierte mit Orchestern wie den 
Wiener, Münchner und Berliner Philharmonikern 



Festivals (jährlich das Martha Argerich Festival 
Ende Juni) und ein ungewöhnlich breit gefächer-
tes Vermittlungs- und Education-Angebot. Ein 
wichtiger ästhetischer Ansatz der Symphoniker 
Hamburg zielt auf eine Erweiterung des Konzert-
erlebnisses durch die Etablierung eines frucht-
baren Austausches mit anderen Künsten und die 
Einbindung von Theater, Film-, Video- und Licht-
kunst in das Konzertgeschehen. Das Orchester 
gehörte weltweit auch zu den ersten, die live im 
Internet gestreamt haben.

Chefdirigent der Symphoniker Hamburg ist seit 
2018 Sylvain Cambreling – einer der renommier-
testen Dirigenten unserer Zeit, der seit Jahrzehn-
ten größte Anerkennung für seine mitreißenden, 
ideen- und farbenreichen Aufführungen erfährt. 
Sein präziser und unaffektierter musikalischer 
Stil ist untrennbar mit vielen der bedeutendsten 
Uraufführungen zeitgenössischer Musik und 
zeitgenössischen Musiktheaters verbunden. Die 
Zusammenarbeit mit Sylvain Cambreling eröff-
net dem Orchester neue Perspektiven: Seine 
künstlerische Integrität baut auf schönste Weise 
eine Brücke zur Ära des früheren Chefdirigenten 
Sir Jeffrey Tate, der den warmen und holzbeton-
ten Klang des Laeiszhalle Orchesters entschei-
dend geprägt hat.

 Die Symphoniker Hamburg sind seit 2017 das 
Residenzorchester des ersten Konzertsaals  
der Freien und Hansestadt Hamburg, der Laeisz-
halle. Sie führen die einzigartig reiche und ver-
pflichtende Geschichte dieses renommierten  
Konzertorts in neue Sphären. Das Laeiszhalle 
Orchester setzt mit dem Selbstverständnis einer 
lebendigen Kulturinstitution auf die Tradition mu-
sikalischer Exzellenz sowie auf die Potenziale 
eines aktualisierten Rollenbilds moderner Sym-
phonieorchester. Mit Erfolg: Vor allem seit zwei 
Jahrzehnten erfahren die »Symphoniker Ham-
burg – Laeiszhalle Orchester« beachtlichen  
Zuspruch, weit über die Grenzen ihrer Heimat-
stadt hinaus. Auch war das Orchester maßgeb-
lich an der Konzeption neuartiger nationaler 
Förderprogramme für die deutsche Orchester-
landschaft beteiligt.

Die »Symphoniker Hamburg – Laeiszhalle Or-
chester« programmieren ihren pointierten, an-
spruchsvollen und stets zugänglichen Spielplan 
besonders sorgfältig. Mit seinen von Publikum 
und Kritik begeistert aufgenommenen innovati-
ven Projekten – und zusammen mit vielen der 
bedeutendsten Musikerpersönlichkeiten unserer 
Zeit – gestaltet das Orchester neben mehreren 
Abonnementreihen auch Kammermusikreihen, 

SYMPHONIKER HAMBURG – LAEISZHALLE ORCHESTER



ZUM PROGRAMM

Das Motto der Saison 2025/26 der Sympho-
niker Hamburg lautet: »Und jeder Schritt ist 
Unermesslichkeit« – ein Vers aus Goethes 
Gedicht »Prooemion«, der das Wagnis des 
Anfangens in den Blick nimmt. Gemeint ist 
nicht irgendein Schritt, sondern der erste: ein 
Moment der Entscheidung, der Neuausrichtung, 
oft auch der Unsicherheit. Wer beginnt, weiß 
nicht, wohin der Weg führen wird – doch dieser 
erste Schritt setzt alles in Bewegung. Das  
Programm zur Eröffnung dieser Saison spürt 
zwei musikalischen Formen des Anfangs nach: 
Helmut Lachenmanns »Schreiben« und Gustav 
Mahlers Symphonie Nr. 1. Beide Werke kreisen 
– auf sehr unterschiedliche Weise – um das all-
mähliche Hervortreten von Musik aus der Stille. 
Und sie markieren je für sich einen besonderen 
Umgang mit dem Anfang: bei Mahler als Beginn 
einer symphonischen Laufbahn, die die Gattung 
grundlegend verändern sollte, bei Lachenmann 
als Reflexion über das Hervorbringen von Klang 
überhaupt.

*
Lachenmann, geboren 1935 in Stuttgart, gehört 
seit den 1960er Jahren zu den einflussreichsten 
Persönlichkeiten der Neuen Musik. Nach seinem 
Kompositionsstudium – unter anderem bei Luigi 
Nono, einem der führenden Vertreter der italie-
nischen Avantgarde – entwickelte er einen eige-
nen kompositorischen Ansatz, der sich be- 
wusst von traditionellen Vorstellungen musika-
lischen Materials absetzt. Im Zentrum steht  
nicht mehr der geformte Einzelton mit  
definierter Tonhöhe, sondern der Klang in seiner 
physischen, energetischen und klangfarblichen 
Eigenart – einschließlich all jener geräuschhaf-
ten Möglichkeiten, die herkömmlicherweise  

jenseits des musikalischen Klangs lagen und nun 
als konstitutives Element des kompositorischen 
Denkens begriffen werden.

Das Orchesterstück »Schreiben«, entstanden 
2002/03 im Auftrag des Tokyo Symphony  
Orchestra, zählt heute zu seinen meistgespielten 
Werken. Es wurde 2003 in Tokio unter der  
Leitung von Kazuyoshi Akiyama uraufgeführt, 
dem das Stück auch gewidmet ist. Lachenmann 
überarbeitete es im Anschluss und ergänzte es 
um etwa vierzig Takte. Der Titel verweist auf den 
Akt des Schreibens – als physische Handlung, 
als geistige Tätigkeit und als klangliches Phäno-
men. Bereits im Wort »Schreiben« stecken, wie 
Lachenmann im Vorwort zur Partitur betont, mit 
»Schrei« und »reiben« zwei akustisch markante 
Komponenten, die das musikalische Geschehen 
prägen: »So emotional der erste Begriff gedacht 
werden kann, so nüchtern-praktisch ist der zwei-
te. Von beiden Aspekten, samt ihrer Gegensätz-
lichkeit, ist mein Stück geprägt.«

Zum Einsatz kommen neben klassischen Spiel-
weisen zahlreiche geräuschhafte Klangerzeu-
gungen: Die Musiker kratzen, streichen,  
schaben, schlagen, erzeugen Atemgeräusche, 
Luftimpulse, perkussive Reibungen. Die Partitur 
verzeichnet diese Techniken in einem umfang-
reichen, detaillierten Katalog – viele davon hat 
Lachenmann erstmals systematisch notiert. 
Heute gehören sie zum festen Bestandteil des 
klanglichen Vokabulars der Neuen Musik.  
An einer Stelle verlangt die Partitur sogar »totale 
Stille«, das Orchester »verharrt bewegungslos« 
– ein Moment, in dem Komposition, Aktion und 
Wahrnehmung ineinandergreifen. Entscheidend 
ist nicht das Geräusch selbst, sondern der  



Vorgang, der es hervorbringt: Der Schreibakt 
wird zum Modell einer musikalischen Form, die 
sich nicht über Themen entfaltet, sondern über 
klangliche Energiezustände.

Die Übergänge sind oft fließend: Ein reibendes 
Geräusch kann in einen tonalen Klang überge-
hen, eine flirrende Textur sich zu einer Linie ver-
dichten. Gegen Ende tritt eine solche Linie deut-
lich hervor – eine hohe, lang ausgehaltene 
»Kantilene« (so Lachenmann), die nicht als Ziel-
punkt erscheint, sondern als Moment innerhalb 
eines offenen Prozesses. Auch sie setzt das 
tastende Suchen fort, das das ganze Werk  
bestimmt. Im Akt des Schreibens – als hörbarer, 
physischer und geistiger Vorgang – wird der 
musikalische Anfang selbst zum Thema: nicht 
als formaler Auftakt, sondern als immer wieder 
neu angesetzter erster Schritt.

*
Auch Mahler stand am Anfang, als er zwischen 
1884 und 1888 seine erste Symphonie kompo-
nierte. Doch dieser erste Schritt war weit mehr 
als nur der Beginn einer Reihe: Es war der  
Versuch, die Gattung selbst neu zu definieren 
– eine Gattung, die im 19. Jahrhundert als höchs-
te Form der Kunstmusik galt, in der Beethoven 
als unerreichter Maßstab über allem stand, und 
die für nachfolgende Komponisten entspre-
chend zur Bürde werden konnte. Mahler nahm 
diese Herausforderung an, aber auf eigene  
Weise: Nicht durch Rückgriff auf etablierte  
Formen, sondern durch die Erweiterung dessen, 
was eine Symphonie überhaupt sein konnte.

»Die Symphonie muss sein wie die Welt. Sie 
muss alles umfassen.« Dieser später von Mahler 
geäußerte Satz bringt auf den Punkt, was schon 
in seinem ersten symphonischen Werk spürbar 
ist: die Idee, die Symphonie nicht als abge-
schlossenen Formverlauf zu begreifen, sondern 
als offenen Klangraum, in dem Heterogenes auf-
einandertreffen darf – ja soll. Der hohe Ton der 
Kunstmusik steht hier neben Zitaten aus Volks-

liedern, neben Naturlauten, Marschrhythmen, 
derbe Ländler neben feierlicher Apotheose, 
Ironie neben Ernst, Pathos neben Parodie. Vieles 
ist motivisch miteinander verbunden, doch nicht 
alles folgt einer kontinuierlichen Entwicklung – 
manches bleibt bewusst nebeneinandergestellt, 
versatzstückartig, scheinbar disparat. Doch  
gerade dieses Nebeneinander ist Teil des  
Programms: eine musikalische Welt, in der Wi-
dersprüche nicht aufgelöst, sondern ausgestellt 
werden.

Diese Offenheit im Umgang mit musikalischem 
Material spiegelt sich auch in der Entstehungs-
geschichte: Bei der Uraufführung 1889 in Buda-
pest unter seiner eigenen Leitung wurde das 
Werk nicht als »Symphonie«, sondern als »Sym-
phonische Dichtung in zwei Abteilungen« mit 
dem Titel »Titan« (nach dem gleichnamigen Ro-
man von Jean Paul) angekündigt. Doch Mahler 
war mit dem Ergebnis unzufrieden und überar-
beitete das Werk mehrfach. Für spätere Auffüh-
rungen versah er die zunächst fünf Sätze mit 
außermusikalischen Titeln und programmati-
schen Erläuterungen. Schließlich strich er den 
zweiten Satz »Blumine«, entfernte alle Hinweise 
auf ein Programm und veröffentlichte das Stück 
1899 in klassischer Viersätzigkeit unter dem 
schlichten Titel »Symphonie«. Rückblickend er-
klärte er, dass er programmatische Hinweise 
zwar zunächst für notwendig gehalten habe, um 
dem Publikum die Richtung des Hörens zu  
erleichtern, diese sich jedoch als kontraproduktiv 
erwiesen hätten: Sie lenkten zu sehr auf das 
Inhaltliche – dabei erschließe sich das Werk vor 
allem aus seiner musikalischen Entwicklung. 
Gleichwohl geben die früheren Titel und Deutun-
gen aufschlussreiche Hinweise auf Mahlers  
ursprüngliche Konzeption – und eröffnen bis 
heute einen spannenden Blick auf die innere 
Dramaturgie des Werks.

In dieser Version trug der erste Satz die Über-
schrift »Frühling und kein Ende« und sollte laut 
Mahler das »Erwachen der Natur aus langem 



Winterschlaf« darstellen. Er beginnt mit einem 
flirrenden, fast geräuschhaften hohen A der 
Streicher – »wie ein Naturlaut«, so Mahlers 
Spielanweisung. Nach und nach treten Fanfaren 
»wie aus weiter Ferne«, Vogelrufe, Echoeffekte 
hinzu – es entsteht eine Klanglandschaft, keine 
thematische Exposition im klassischen Sinn. Erst 
allmählich tritt ein gesangliches Thema hervor 
– ursprünglich aus dem Liedzyklus »Lieder eines 
fahrenden Gesellen« –, das sich organisch in den 
atmosphärischen Aufbau des Satzes einfügt. 
Der Satz entwickelt sich eher szenisch als form-
streng, in der Durchführung kommt die Musik 
zeitweise fast zum Stillstand. Auch der weitere 
Verlauf weicht von symphonischen Erwartungen 
ab: Statt auf ein Ziel hinzusteuern, endet der 
Satz unvermittelt, beiläufig, fast lakonisch.

Es folgt ein Scherzo (im Programm mit »Mit vol-
len Segeln« überschrieben), das auf einem Länd-
ler basiert: einem bäuerlichen Tanz, dessen 
rhythmische Kraft zunehmend ins Groteske  
abgleitet. Der Mittelteil (Trio) bringt eine lyrisch 
geprägte Wendung, bleibt aber in seiner Wirkung 
fragil. Auch hier prallen unterschiedliche  
Charaktere direkt aufeinander – tänzerische  
Vitalität, Überzeichnung, sentimentale Geste.

Der dritte Satz beginnt mit einem Kontrabass-
Solo, das den Kanon »Bruder Jakob« in Moll in-
toniert – eine der verstörendsten Stellen der 
gesamten Symphonik. Mahler erklärte, ihn habe 
ein parodistisches Bild aus einem Kinder- 
märchenbuch inspiriert: »Des Jägers Leichen-
begängnis«, in dem Tiere dem toten Jäger das 
Geleit geben – »Hasen tragen das Fähnlein,  
voran eine Capelle von böhmischen Musikanten, 
begleitet von musicirenden Katzen, Unken, Krä-
hen etc., und Hirsche, Rehe, Füchse und andere 
vierbeinige und gefiederte Thiere des Waldes 
geleiten in possirlichen Stellungen den Zug.« In 
der Musik mischen sich Elemente von Volkslied 
und Marsch, Klezmer-Anklänge und makabre 
Komik. Man habe sich den Trauermarsch »von 
einer ganz schlechten Musikkapelle, wie sie  

solchen Leichenbegängnissen zu folgen pflegen, 
dumpf abgespielt zu denken. Dazwischen tönt 
die ganze Rohheit, Lustigkeit und Banalität der 
Welt (…) hinein, zugleich die furchtbar schmerz-
liche Klage des Helden.«

Auch über das Finale fand Mahler Worte, die das 
dramatische Ausmaß des Satzes eindrücklich 
beschreiben: »Mit einem entsetzlichen Aufschrei 
beginnt, ohne Unterbrechung an den vorigen 
anschließend, der letzte Satz, in dem wir nun 
unseren Heros völlig preisgeben, mit allem Leid 
dieser Welt im furchtbarsten Kampfe sehen. 
Immer wieder bekommt er – und das sieghafte 
Motiv mit ihm – eins auf den Kopf vom Schicksal, 
wenn er sich darüber zu erheben und seiner Herr 
zu werden scheint, und erst im Tode – da er sich 
selbst besiegt hat und der wundervolle Anklang 
an seine Jugend mit dem Thema des ersten Sat-
zes wieder auftaucht – erringt er den Sieg. 
(Herrlicher Siegeschoral!)«

Mit seiner ersten Symphonie betrat Mahler nicht 
einfach eine bestehende Gattung, sondern griff 
tief in ihre Voraussetzungen ein. Er führte Ele-
mente zusammen, die zuvor kaum miteinander 
vereinbar erschienen, und stellte traditionelle 
Formverläufe ebenso in Frage wie die Trennung 
zwischen Kunst- und Alltagsmusik. Was  
zunächst als tastender Versuch begann –  
mit programmatischen Überschriften und  
außermusikalischen Verweisen – wurde im Lauf 
mehrerer Überarbeitungen zu einer Symphonie, 
die in ihrer Vielschichtigkeit bereits zeigt, was 
Mahlers späteres symphonisches Schaffen  
auszeichnen sollte: die Verbindung von subjek-
tivem Ausdruck, formaler Offenheit und einer 
musikalischen Sprache, die sich keinem System 
verpflichtet weiß, sondern aus dem Hören selbst 
entwickelt. Rückblickend erscheint dieser erste 
Schritt nicht nur als Beginn eines Werkkatalogs, 
sondern als Markierung eines ästhetischen  
Anspruchs, der weit über das Einzelwerk 
hinausweist.
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06.11.25| Laeiszhalle Großer Saal 
»FÜLLE DES WOHLLAUTS« NACH THOMAS MANN –  

EINE LITERARISCH-MUSIKALISCHE OPERNGALA 
Sylvain Cambreling, Hans-Jürgen Schatz, Jacquelyn Wagner, Diana Haller, Michael Spyres 

und die Symphoniker Hamburg
 

Do. 20.11.25| 19:30 Uhr| Laeiszhalle Kleiner Saal 

ZWEIMAL TRIO, EINMAL QUARTETT:  
PÄRT, RAVEL UND R. SCHUMANN 

Per Rundberg und Mitglieder der Symphoniker Hamburg
 

So. 18.12.25| 19:30 Uhr| Laeiszhalle Großer Saal 

IVES, BERNSTEIN, ELGARS  
»ENIGMA-VARIATIONEN« 

Adam Hickox, Josef Špaček und die Symphoniker Hamburg

 

Sie möchten keines unserer Konzert-Highlights verpassen?  
Dann abonnieren Sie unseren Newsletter unter  
symphonikerhamburg.de/newsletter 



ORCHESTERMITGLIEDER
1. Violinen
1. Km Adrian Iliescu 
Stellv. 1. Km N. N. 
2. Km Michiru Matsuyama
3. Km Hovhannes Baghdasaryan 
Mariko Miwa  
Masako Jashima 
Paweł Krzeszewski 
Katharina Ivanova 
Nina Ziermann 
Rumyana Yankova 
Jee Hyae An 
Barbara Hefele
Yu Lin 

2. Violinen
Satoko Koike 
Paweł Kisza 
Silke Hagemann 
Christiane Pritz 
Makrouhi Hagel 
Mihela Villalba Höpfner  
Mihály András 
Olivia Rose Francis 
Yiju Seo  
Vira Guliei  

Violen
Bruno Merse 
István Lukacs 
N.N. 
Harald Schmidt 
Daniela Frank-Muntean 
Sebastian Marock
Hsiang-Hsiang Tsai
Juhee Lee
Henriette Mittag 

Violoncelli  
Sebastian Mirow 
David Martín Gutiérrez
Li Li 
Jee Hee Kim 
Theresia Rosendorfer
Rafael Menges

Kontrabässe
Gregor Hammans 
Lars Fischer 
Rafael da Cunha
Thomas Brands
João Vargas

Flöten
Susanne Barner 
Wiebke Bohnsack 
Mareile Haberland

Oboen
Marc Renner 
Christian Specht 
Peter Haberland

Klarinetten 
Fabian Ludwig  
Frederik Virsik 
Elmar Hönig

Fagotte
Christian Ganzhorn 
Matthias Secker 
Christian Elsner

Hörner
Péter Gulyka 
Lucie Krysatis
Noemí González Medina 
Elisabeth Pesavento
Uwe Adam
 

Trompeten
Johannes Bartmann 
Manuel Mischel 
Christoph Gottwald 

Posaunen
Michael Ranzenberger 
Mateusz Dwulecki 
Norbert Gauland

Tuba
Viola Harden

Pauke/Schlagzeug
Matthias Kessler  
Alexander Radziewski 

ORCHESTERAKADEMIE
1. Violinen  Inhye Lee,  
Yi-En Hung 

2. Violinen  Zhouyaodong 
Zhang, Jialu Yu 

Viola  Uliana Alekseev

Violoncelli  Taroh Hatano, 
Seoyoung Lee

Kontrabass  Junghun Kim

Flöte  Imke Michaels

Oboe  Jiahong Li 

Klarinette  Charlotte aus dem 
Siepen

Fagott  Mia Quist

Horn  Pei Yin Xu

Trompete  Sebastian Sarre

Posaune  Stepan Rura

Pauke/Schlagzeug  Paul Riva
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