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Schönheit desSchönheit des
klaren Lichtsklaren LichtsAmMontag jährt sich zum

100. Mal der Geburtstag
von Luigi Nono, eines der

bedeutendsten Komponisten
des 20. Jahrhunderts. Geboren
1924 in Venedig, wo er 1990
auch starb, knüpfte Nono nach
dem Krieg zunächst an das
Komponieren der „Wiener
Schule“ um Arnold Schönberg
an, dessen Tochter Nuria er
1955 heiratete. Berühmt wurde
Nono mit musiktheatralischen
Werken wie etwa die Oper „In-
tolleranza 1960“, die künstleri-
sche Avantgarde mit einem
dem Antifaschismus verpflich-
teten Engagement verband.
Der Dirigent Peter Hirsch arbei-
tete in seinen letzten Lebens-
jahren intensiv mit ihm zusam-
men. Am 30. Januar dirigiert er
in der Bayerischen Akademie
der Schönen Künste ein Konzert
zum 100. Geburtstag Nonos mit
dem Ensemble der gelbe Klang.

AZ: Herr Hirsch, was ist die
Idee dieses Konzerts?
PETER HIRSCH: Wir wollen ei-
nen Bogen schlagen, nicht über
das ganze Leben von Luigi
Nono, vor allem über wesentli-
che künstlerische Etappen und
gedankliche, philosophische
Aspekte. Es wird ein ganz frü-
hesWerk gespielt werden, dazu
ein sehr spätes und ein mittle-
res. Dazu wird Sibylle Canonica
eine Collage von Texten lesen,
die für Nonos Werk wichtig
sind, etwa von Friedrich Höl-
derlin, Walter Benjamin, Bertolt
Brecht, HeinerMüller und Cesa-
re Pavese.
Welche Bedeutung hatten diese
Autoren für Nono?

Alle diese Texte haben ihn poli-
tisch und weltanschaulich affi-
ziert und an ihn appelliert, „als
Musiker wie als Mensch Zeug-
nis“ abzulegen, wie er es selbst
ausdrückte, wohin auch das Po-
litische gehört. Wie auch sein
kompositorischer Freund Bruno
Maderna und sein Vorbild, der
Komponist Luigi Dallapiccola,
kommt Nono aus dem italieni-
schenWiderstand gegen die Fa-
schisten. Schon sein erstes
Werk „Variazioni canoniche
sulla serie dell‘ op. 41 di Arnold
Schönberg“ von 1950 bezieht
sich auf die „Ode to Napoleon“
seines späteren Schwiegerva-
ters Schönberg, benennt damit
seinen kompositorischen An-
knüpfungspunkt, und setzt, als
zweiten Aspekt, ein klares Zei-
chen gegen Tyrannei über-
haupt.
Was ist an dieser Musik poli-
tisch widerständig?
Das Tolle ist, dass die frühen
Werke, die unter der Über-
schrift „resistenza“ stehen,
überhaupt keinen propagandis-
tischen Ton haben, auch „Polifo-
nica – Monodia – Ritmica“
nicht, das wir spielen werden.
Vielmehr ist dieser Musik, das
beweisen allein die Anfänge der
einzelnen Stücke, das Zweifeln
eingeschrieben, etwa darüber,
was an Kunst nach 1945 über-
haupt noch möglich ist.
Wie ist das zu hören?
An der Zerklüftung, der Durch-
löcherung mit Pausen, dem su-

chenden Ton in den Frühwer-
ken. Das ist ganz anders als bei
Arnold Schönberg, bei dessen
späten Werken mit ihren kom-
plexen Strukturen und vielen
Noten gar kein Zweifel besteht
über die Frage „Kann ich nach
dem Holocaust überhaupt noch
Musik schreiben?“ Beim frühen
Nono sucht sich die Musik erst
selber – und das ist das Gegen-
teil von Propaganda.
Ändert sich diese zweifelnde
Haltung in Nonos politisch en-
gagierten Bühnenwerken?
Bei den Opern gibt es konkrete
Sujets, Text, Handlung auf der
Bühne, und damit stärker die
Gefahr, in einen politisch-ap-
pellativen Raum zu geraten. An-
dererseits wollte Nono das aber
auch, die Oper „Intolleranza
1960“ heißt ja nicht zufällig so,
und „Al gran sole carico d’amo-
re“ ist eine kommunistisch-ap-
pellative „Szenische Aktion“.
Nach dieser Oper schreibt er
aber 1976 das Klavierstück „...
sofferte onde serene ...“, das wir
auch im Konzert spielen wer-
den und das mir sehr viel be-
deutet.
Warum?
In dieser Trauermusik verwen-
det Nono ein Tonband; die Laut-
sprecher sind im Raum verteilt
und deuten auf die Idee des
„suono mobile“ des Spätwerks,
des „beweglichen Klangs“, vo-
raus. Das Rebellische, das No-
nos Musik immer hat – er hat
nie Wohlfühl-Musik geschrie-

ben –, zieht sich hier in totaler
Reduktion in die eigenen puren
Klänge zurück. Nono hat selbst
davon gesprochen, dass es nach
all den großen Stücken eine Kri-
se gab und eine Phase der Neu-
besinnung. Bildlich hat er es so
ausgedrückt, dass er sich „jetzt
neu verlieben“ müsse. Nono ist
kein Fundamentalist gewesen:
Wenn er zu viel Festigkeit spür-
te, wurde er unruhig und hat
dann das künstlerische Glatteis
gesucht.
Sagt das nicht auch der be-
rühmte Spruch aus, der für den
späten Nono so wichtig war:
„Wanderer, es gibt keine Wege,
man muss wandern“?
In unserem Konzert wird auch
das Stück „Hay que caminar“
für zwei Geigen gespielt, Nonos
allerletztes vollendetes Stück,
in dessen Titel genau diese Zeile
vorkommt: „Man muss wan-
dern“. Mitte der 80er Jahre, als
ich Nono kennenlernte, habe
ich den Spruch von ihm noch
nicht gehört, aber ein paar Mo-
nate später, im Zusammenhang
mit der Uraufführung von „Ri-
sonanze erranti“, die ich diri-
giert habe, hat er das in eines
meiner Skizzenblätter hinein-
geschrieben.
Wie hat sich Nonos Haltung
des Suchens in der gemeinsa-
men Arbeit geäußert, etwa im
Probenprozess?
Der Prolog zu Nonos „Prome-
teo“, der Summe seines Spät-
werks, ist einer der komplexes-

ten Teile der ganzen Kompositi-
on. Nach vielen Detail- und Ex-
traproben hatten wir das end-
lich zusammengesetzt. Als jun-
ger Dirigent war ich froh, ohne
Abbrechen durchgekommen zu
sein, und war natürlich ge-
spannt auf Nonos Reaktion. Es
gab eine Pause, bevor er zu mir
sagte: „Ich weiß nicht, wer das
komponiert hat! Ich weiß gar
nichts, probe einfach weiter, es
ist in Ordnung, was Du da tust“.
Was meinte er damit?
Das hieß nicht etwa, dass er
nicht gewusst hätte, was er da
komponiert hatte. Vielmehr be-
schreibt das: Es gibt etwas im
inneren Ohr, in der Bewegung
des Hörens, das genau weiß, wo
es hin möchte, aber es ist ein
ganz anderer Vorgang, das in
die akustische Realität zu über-
tragen. Ich hatte dann eine Ah-
nung, was zu tun ist, aber nicht
ein Wissen im Sinne eines Bes-
serwissens. Und ich habe dann
einfach weiter geprobt.
Was sagen die Musikerinnen
und Musiker dazu?
Viele Leute macht das erst ein-
mal nervös: Wie soll ich den
Ton spielen, was will der Kom-
ponist? Kann er das nicht genau
hinschreiben? Ich sage dann
immer: Aber ist das nicht wun-
derbar? Im Konzert werden wir
das Ensemblestück „Polifonica
– Monodia – Ritmica“ spielen.
Das sind einzelne Töne. Plötz-
lich trifft der eine Ton auf den
anderen, es gibt ein Intervall –

und wenn das nicht nur irgend-
wie so dahingespielt wird, son-
dern wirklich gehört, ereignet
sich eine kristalline Schönheit
des Klangs. Es ist wie die Schön-
heit eines klaren Lichts oben auf
dem Berg, wo der Kopf völlig
frei wird. Jede Musikerin und
jeder Musiker hat Sehnsucht in
sich, so zu spielen.
Könnte man sagen: Nonos Mu-
sik ist hörende Musik?
Ja. Das innere Ohr ersetzt jede
Ideologie. Wenn Nono über die
Stille spricht, hat das nichts mit
esoterischenWeisheiten zu tun.
Da gibt es kein wohliges Heils-
versprechen. Man darf das auch
nicht so spielen. Die Pausen bei
Nono tunweh, das sind schwar-
ze Löcher der Angst. Es sagt Dir
keiner, was Du zu hören hast.
Du musst es selber hören.
Man muss also gerade kein Ex-
perte sein, um Luigi Nonos Mu-
sik auf gewissermaßen richtige
Art und Weise zu begegnen?
Wenn Experte, dann nur durch
eine eigene Hörerfahrung – „Er-
fahrung“ ganzwörtlich verstan-
den im Sinne des fahrenden Ge-
sellen, also wie ein Wandern:
durch die Welt, durch die Klän-
ge, durch die Musik; und schau-
en und hören, was da ist.

Michael Bastian Weiß

Bayerische Akademie der Schö-
nen Künste, Max-Joseph-Platz,
Dienstag, 30. Januar, 19 Uhr, Ein-
tritt frei, kostenlose Einlasskarten
eine Stunde vorher am Eingang

DerDirigent PeterHirsch
über die Musik
des Komponisten
Luigi Nono, der vor
100 Jahren in Venedig
geboren wurde

Der Komponist
Luigi Nono um
1960 mit seiner
Familie in sei-
nem Arbeits-
zimmer.
Foto: Imago

Die Erneuerung als roter Faden des Lebens

D ie Karriere-Bilanz von
Achim Reichel kann sich

mehr als sehen lassen: In seiner
mehr als 60-jährigen Bühnen-
karriere hat sich der Pionier der
deutschen Rockmusik ständig
neu erfunden. Schon vorher fei-
erte Achim Reichel mit der
Beatband The Rattles große Er-
folge. Nun feiert der Hamburger
(„Fliegende Pferde“, „Aloha
Heja He“) am 28. Januar seinen
80. Geburtstag – und macht zu
diesem Anlass seinen Fans ein
pralles Geschenk.

Zwei Tage zuvor erscheint
mit „Schön war es doch! Das
Abschiedskonzert“ ein Live-Al-
bummit 22 seiner größten Hits.
„Der Spieler“, „Regenballade“,
„Auf der Reeperbahn nachts um
halb eins“ und „Herr von Rib-
beck“ sind ebenso vertretenwie
das titelgebende Hildegard-
Knef-Cover „Aber schön war es
doch“. Natürlich ist auch dieser
Song im Achim-Reichel-Stil
leicht verrockt mit seiner un-
verkennbar tiefen, manchmal
leicht rotzigen Stimme und
swingenden Rhythmen.
Vor allem aber passt der Re-

frain zu Achim Reichels Leben,
denn im Text heißt es „Aber
schön war es doch und ich
möcht’ es noch einmal erleben.
Dabei weiß ich genau: Sowas

kann es doch nur einmal ge-
ben.“ Reichels Karriere ist ein-
zigartig, kunterbunt, voller
Wendepunkte und vor allem
von Erfolgen gekrönt.

Sie begann 1960 mit der
Gründung der Rattles, die
schnell neben The Lords zu den
erfolgreichsten deutschen
Bands dieses Genres avancierte.
Auftritte als Vorband der
Beatles, Little Richard und der
Rolling Stones folgten. Doch
Reichel wollte mehr, anderes,
nicht mehr auf Englisch singen,
sondern in seinem Heimatland
etwas bewegen. „Deutschland
war in den 60ern und 70ern,
was Popmusik angeht, ein Ent-
wicklungsland“, sagt Reichel
dazu. „Damals gab es nur Gute-
Laune-Trallala-Schlager. Die

waren mir zu hohl, zu simpel.
Mir fehlte die Innerlichkeit, die
Spiritualität der Musik.“
Also wagte Reichel ein muti-

ges Experiment: Deutschen
Rock’n’Roll. Und so packte er es
an, revolutionierte die „einge-
staubte deutsche Musik“, nahm
sich mutig Balladen und andere
Texte deutscher Dichter vor,
hüllte sie in ein rockiges Ge-
wand und traf damit einen
Nerv. Diese Zeit, in der er sich
an die kulturellen Wurzeln he-
ranwagte, war prägend für ihn:
„In meiner Dichterzeit habe ich
gelernt, über den Tellerrand zu
schauen und nicht kommerziell
zu denken.“ Da er mit den Ratt-
les so erfolgreich gewesen war,
konnte er sich das erlauben,
denn er hatte „ein finanzielles

Pölsterchen“ und auch eine ge-
hörige Portion Mut.
In den 70ern wandte sich der

auf St. Pauli geborene Reichel in
Solo-Projekten erst avantgar-
distischer Trance- und Industri-
almusik zu, bevor es diese Be-
griffe oder Strömungen über-
haupt gab. Später veröffentlich-
te er ein Album mit Shantys –
also deutschen Seemannslie-
dern. Seitdem singt er auf
Deutsch. Der rote Faden seines
Lebens sind die Erneuerung, das
Weiter- und Vorausgehen und
die Rockmusik. „Egal, ob Balla-
den oder Shantys - bei mir ist es
immer am Rocken“, sagt Rei-
chel. „Mein Rezept ist, dass ich
die Songs mit der Brille der
Rockmusik angucke, ihnen ei-
nen besonderen Rhythmus

gebe.“ Dass er damit gut gefah-
ren ist, zeigt sein Erfolg. Achim
Reichel weiß, dass viele von ih-
nen ihm schon lange Jahre oder
gar Jahrzehnte treu sind: „Mei-
ne Fans haben viel Zick-Zack
von mir mitgemacht. Dafür bin
ich ihnen dankbar.“

Janina Heinemann

Achim Reichel gilt als
Urvater der deutschen
Rockmusik. An Sonntag
wird er 80 Jahre alt

Der Musiker Achim Reichel
Foto: Ulrich Perrey/dpa

AZ-INTERVIEW
mit Peter Hirsch

Geb. 1956 in Köln, wo er
auch studierte. Hirsch war
Assistent von Michael Gie-
len an der Oper Frankfurt.
Er dirigierte Uraufführun-
gen Bernd Alois Zimmer-
mann, Luigi Nono, Hans
Zender, Helmut Lachen-
mann sowie Georg Fried-
rich Haas und arbeitet als
freischaffender Dirigent.
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