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Ein Weg zur Selbsterfahrung
Alexander Maria Wagner möchte „Musik machen und komponieren ohne Ende“

Von Ines Kohl

Das Klingeln an der Haustür hört
er nicht, so hingebungsvoll donnert
er in die Tasten; als seine Mutter ihn
darauf aufmerksam macht, dass Be-
such gekommen ist, muss er erst mal
aus der Welt der Töne langsam zu-
rückkommen auf den Boden der
schnöden Normalität.

1995 in Straubing geboren, wuchs
Alexander Maria Wagner in der
Nähe von Cham im Bayerischen
Wald auf. Dass Knirpse verkünden,
sie wollten unbedingt Klavier spie-
len, ist keine Seltenheit; dass die
Begeisterung dann anhält, wohl
schon. Bei Alexander hielt sie an.
Nachdem die musikalische Früher-
ziehung mit Flöten, Singen und
Trommeln nichts Interessantes
mehr zu bieten hatte, ergaben sich
die Eltern, kauften ein Klavier und
engagierten einen Lehrer.

Ab 2007 wurde dann der Kompo-
nist und Pianist Franz Hummel, der
in der Nähe von Regensburg lebt,
Alexander Wagners Lehrer und er
begann, ernsthaft hart und diszipli-
niert zu üben, die Chopin-Etüden
„rauf und runter“. Das alles mit
dem größten Vergnügen, denn
„wenn meine Mutter gesagt hätte,
ich soll mich jetzt hinsetzen und
Klavier üben, dann hätte ich das
grade nicht gewollt.“

Früh schon hatte Alexander Ma-
ria Wagner seine eigenen Klangvor-
stellungen und schrieb kleine Kla-
vierstücke. Mit zwölf Jahren kom-
ponierte er „Die Kinder von Tscher-
nobyl“, zwei Jahre später, mit vier-
zehn, seine erste Symphonie
„KRAFTWERK“. „Musikalische
Felsbrocken“, die er heute im fort-
geschrittenen Alter von siebzehn
Jahren als „jugendlichen Enthusi-
asmus“ bezeichnet. Zusammen mit
seiner Bearbeitung von Bachs Chro-
matischer Fantasie und Fuge
d-Moll, BWV 903, und Prokofievs
Klaviersonate Nr. 7 B-Dur, op. 83 ist
die Symphonie bereits auf CD er-
schienen.

An ein Werk wie Bachs vollkom-
mene Chromatische Fantasie und
Fuge „Hand anzulegen“ sei „so irr-
witzig wie das Stück selbst“, räumt
Alexander Maria Wagner ein. Gera-

de deshalb habe er sich darüber
hergemacht, und – man höre es sich
an! - hat die selbst gestellte Aufga-
be ziemlich genial gemeistert. Über
sich und seine Pläne redet Alexan-
der Maria Wagner so dezidiert wie
bescheiden. Aber er weiß, was er
will: „Musik machen und kompo-
nieren ohne Ende“. Dabei ist klar:
Komponieren ist keine göttliche
Eingebung, sondern harte Arbeit.
Man muss mit dem Herzen kompo-
nieren und mit dem Kopf kontrol-
lieren.

„Ohne Musik wäre das Leben ein
Irrtum“, dieser Satz von Friedrich
Nietzsche trifft auf den jungen Mu-
siker zu. „Wenn man eine Beetho-
ven-Sonate spielt, dann taucht man

völlig ein, man kann sich nicht mehr
vorstellen, dass es außerhalb noch
etwas gibt. Es ist wirklich eine Er-
füllung. Genau diese Erfüllung spü-
re ich, wenn ich spiele oder Bruck-
ners Siebte höre“.

Für Alexander Maria Wagner ist
die Auseinandersetzung mit Musik
die tiefste Auseinandersetzung mit
sich selbst, ein Weg zur Selbsterfah-
rung, wie es der von ihm bewunder-
te Daniel Barenboim gesagt hat.
Man ist die Musik, die man macht.

Das trifft auch auf Wagners Ein-
stellung zur Frage der Interpretati-
on zu. Es kann nicht um die x-te
Wiedergabe des gleichen gehen,
sondern um Einfühlung und Gestal-
tung, um einen Dialog zwischen

Pianist und Komponist. „Man muss
hören, was der Interpret aus der
Musik macht, wie er sie sich aneig-
net. Musik muss man mit den Hän-
den begreifen“, sagt er und legt die
Hände vor sich flach nebeneinander
auf den Tisch, um seine Worte zu
unterstreichen.

Gefragt nach Komponisten, deren
Musik ihm etwas bedeutet, nennt er
seinen Lehrer Franz Hummel, eini-
ges von Penderecki, begeistert sich
für Busoni – „den spielt fast keiner,
weil er endlos schwer ist“ - und
Strawinsky. Für die zeitgenössische
Musik hegt er gemischte Sympa-
thien. Musik werde da benutzt, um
eine Partitur zu schreiben, hingegen
solle man eine Partitur benutzen,
um Musik zu machen. Natürlich
sucht er neue Klänge, deshalb müs-
sen aber alte Formen nicht über den
Haufen geworfen werden, sagt er.
Im Frühjahr 2012 hat Alexander
Maria Wagner am Gymnasium der
Regensburger Domspatzen sein
Abitur gemacht. Jetzt will er sich
erst einmal Zeit nehmen: viel lesen,
sich ein Repertoire erarbeiten und
sich umschauen, wo man studieren,
Kontakte knüpfen, neue Leute ken-
nenlernen kann. Er braucht jeman-
den, dem er musikalisch vertrauen
kann.

Zeitweise findet Alexander Maria
Wagner die Einsamkeit auf dem
Dorf, in dem seine Eltern leben, er-
holsam, doch dann muss er wieder
weg, um sich mit anderen auszutau-
schen. Zurzeit ist er zu Hause und
übt täglich etwa drei, vier Stunden.
Früher habe er neun bis zehn Stun-
den geübt, weil er alles immer sofort
und gleichzeitig machen wollte.
Jetzt beschränkt er sich auf zwei,
drei Sachen und hat das Gefühl, da-
bei effizienter zu arbeiten.

Hat er keine Angst, als vielver-
sprechendes junges Talent verheizt
zu werden? Beispiele davon gibt es
ja genug. Man müsse sich Pausen
gönnen, sagt er dazu, sich vor dem
Publikum und dem Musikbetrieb
zurückhalten. Sich immer wieder
dem Druck entziehen. Das Reizvolle
sei, dass man als Künstler sein Le-
ben freier gestalten könne.

Jetzt steht erst mal die Führer-
scheinprüfung an.

Für Alexander Maria Wagner ist die Auseinandersetzung mit Musik die tiefste
Auseinandersetzung mit sich selbst Foto:pr

Unser CD-Tipp

Zeitlos gültige Klänge
Cantabile Regensburg singt Chorwerke von Wolfram Buchenberg

Von Barbara Doll

Vor allem Chorsänger lieben sei-
ne Werke: Wolfram Buchenberg ist
einer der gefragtesten zeitgenössi-
schen Komponisten für neue Chor-
musik. Regelmäßig erhält er große
Kompositionsaufträge, etwa vom
Bayerischen Rundfunk, von renom-
mierten Festivals oder kirchlichen
Institutionen. Seine Motette „Ich
bin das Brot des Lebens“ erklang
2006 beim Besuch Papst Benedikts
XVI. in Regensburg.

Wolfram Buchenberg wurde
1962 geboren; er wuchs auf einem
Bauernhof im Allgäu auf – und
vielleicht manifestiert sich diese
Herkunft auch in seiner Musik: ein
Gespür für Stille und Weite, ein be-
wusstes Erleben der inneren und
äußeren Natur des Menschen, fern-
ab von Großstadt, Chaos, Künst-
lichkeit.

Eine neue CD versammelt jetzt
erstmals sämtliche Werke für ge-
mischten Chor, die Buchenberg
zwischen 1995 und 2009 kompo-
niert hat – gesungen von Cantabile
Regensburg unter der Leitung von
Matthias Beckert.

Die Aufnahme umfasst ein rei-
ches Spektrum an A-cappella-Wer-
ken: von Vertonungen geistlicher
Texte wie dem „Magnificat“ über
die Klangmeditation „Klangfelder
Raumschwingungen Oszillatio-

nen“ bis hin zu Kirchenliedern wie
„Macht hoch die Tür“. Es ist faszi-
nierend, wie Cantabile Regensburg
der Klangmagie von Buchenbergs
Musiksprache gerecht wird – und
zwar mit jener herausragenden Ho-
mogenität der Stimmen, die sich
der Chor seit seiner Gründung vor

20 Jahren erarbeitet hat. Auf dieser
Basis formen die Sängerinnen und
Sänger berückende Klänge. Warm,
weit, immer transparent. Dazu
kommen die tiefe Reinheit und
Ebenmäßigkeit der Tongebung:
Klangeigenschaften, die Buchen-
bergs Musik in jedem Takt einfor-
dert. Hier geht es nicht mehr um
reinen Schönklang und korrekte
Intonation. Sondern darum, mit
dem natürlichsten Instrument – der

menschlichen Stimme – an trans-
zendente Regionen zu rühren. Der
Chor bietet dazu unendlich viele
Klangfarben auf: Er kann satt und
dunkel schwingen, er kann den
Klang binnen Sekunden abdunkeln
und vernebeln. Dann wieder er-
strahlt er in gleißendem Licht und
fächert die farbenreiche Harmonik
voll und prächtig auf.

Auch die messerscharfe Artiku-
lation von Cantabile Regensburg
kommt der Musik wunderbar zu-
gute. Denn Wolfram Buchenberg
konzentriert sich in seinen Verto-
nungen von Texten aus der Bibel,
von Augustinus oder Meister Eck-
hart stark auf die Textausdeutung.
Einzelne Verse lässt er bedeutungs-
schwer deklamieren, und er erfasst
den Stimmungswert der Worte
auch mittels Rhythmus, Dynamik
und Tempo. Das „Erbarme Dich
unser“ swingt sich zunächst mit
unbeschwerten Synkopen ein,
bremst dann zu den Worten „Sün-
de“ und „Schuld“ – um schließlich
über einem summenden Klangtep-
pich ein glockenklares Sopransolo
aufblühen zu lassen: „Erschaffe
mir Gott, ein reines Herz…“.

Fazit: Eine Bereicherung für
Geist und Seele. Zeitlos gültige
Texte und Klänge, die ebenso be-
rühren wie erschüttern, feinfühlig
interpretiert von einem exzellenten
Chor.

Die CD ist beim Label Spektral-Re-
cords erschienen Repro: pr

Gescheitert
Peymann und der Nachwuchs

(dapd) Claus Peymann (75), In-
tendant des Berliner Ensemble,
hat junge Regisseure und Drama-
tiker heftig kritisiert. Sie seien
großmäulig, selbstherrlich und
betrieben „eine vollständige Na-
belschau in der Literatur“, sagte
Peymann der Zeitung „Rheini-
sche Post“ (Freitagausgabe). „Das
zeitgenössische Theater erstickt
im kleinteiligen, familiären
Mist.“ „Dichter, wo seid ihr ge-
blieben?“, fragt Peymann. Er
selbst habe vor 13 Jahren seine
Arbeit in Berlin begonnen, „um
ein Stachel im Arsch der Mächti-
gen zu sein“. Aus dem Stachel „ist
ein Gewährenlassen geworden“,
urteilt er selbstkritisch. „Darüber
bin ich sehr traurig und sehe mei-
ne Arbeit in Berlin in diesem Sin-
ne auch als gescheitert an.“

Claus Peymann übt Selbstkritik
Foto: dapd

Wunder an Präzision
Lorin Maazel dirigiert die Münchner Philharmoniker
Von Dr. Michael Bastian Weiß

Als Lorin Maazel zu Beginn die-
ser Saison die Münchner Philhar-
moniker als Chefdirigent über-
nahm, war es interessant zu beob-
achten, wie schnell gewisse Elemen-
te seines Stils vom Orchester über-
nommen wurden. Und doch würde
man sowohl den Maestro als auch
den Klangkörper unterschätzen,
wenn man meinte, Maazel würde
einfach seine eigene Ästhetik dem
Orchester aufoktroyieren.

Gerade an einem so bekannten
Stück wie Wagners Ouvertüre zu
„Tannhäuser“, die Maazel hier mit
dem Venusberg-Bacchanal koppelt,
wird offenbar, wie Dirigent und
Philharmoniker aufeinander zuge-
hen. Maazel scheint deren spezifi-
sche Klanglichkeit zu begrüßen und
arbeitet extensiv mit ihr.

Die Bläser zu Beginn der Ouver-
türe intonieren den Choral in brei-
testem Legato, das Zusammenspiel
der Musiker, die wirklich aufeinan-
der hören, ist feinst ausgestaltet,
durch den lückenlosen Klangfluss
entsteht tatsächlich der Eindruck
eines singenden Chores. Die Violen
und Violoncelli kultivieren bei ih-
rem Einsatz eine warm glühende In-
tensität. Die so breit strömende,
satte Klanglichkeit macht es mög-
lich, auch in den lauten Tuttipassa-
gen auf Extremwerte zu verzichten.
Lautstärke wird ersetzt durch Sub-
stanz und eine angenehme Schwere.

Maazel ist einer jener wenigen
Dirigenten, welche spürbar vom

Ganzen her denken, bis zum Ende
voraushören und formale Abläufe
gleichsam wie am Reißbrett planen.
So wird der Höhepunkt von Debus-
sys „La Mer“ bis zum letzten Satz
aufgespart; es gehört Voraussicht
und Kontrolle dazu, die Kulminati-
on dieses Stückes nicht schon am
Schluss des ersten Satzes geschehen
zu lassen.

Wenig überrascht, dass Maazel
dieses Stück nicht als Programmu-
sik, nämlich als Meeresbild, auf-
fasst, sondern mit geradezu mathe-
matischer Präzision die komponier-
ten Striche, Linien, Strukturen die-
ser symphonischen Skizzen ver-
wirklicht. Gleichwohl gestattet er
sich auch einmal, bei einem Augen-
blick zu verweilen, die Zeit fast an-
zuhalten; geradezu magisch etwa
geraten auf diese Weise die sehn-
süchtigen Rufe von Flöte und Oboe
im letzten Satz.

Kritiker halten Maazel bis heute
vor, dass er seine eigene Emotionali-
tät gleichsam unter Verschluss hält.
Die meisterhafte Interpretation von
Strawinskys Ballett „Le Sacre du
Printemps“ gibt auf solche Einwän-
de eine Antwort: Nicht der Dirigent
lebt hier seine Gefühle aus; sondern
er ermöglicht es dem Orchester
durch seine konkurrenzlos präzise
Leitung, die Emotionalität der Mu-
sik zu verwirklichen. Dieses Ballett
funktioniert hier wie eine frei-
schwebende Konstruktion, die bei
aller Massivität federn und vibrie-
ren kann, doch nie ihre Stabilität
preisgibt. Eine Sternstunde.

Ein Künstler der
Jahrhundertwende

Im Kunstforum Ostdeutsche Ga-
lerie Regensburg wird heute die
neue Ausstellung „Zwischen Japan
und Amerika. Emil Orlik - Ein
Künstler der Jahrhundertwende“
eröffnet. Die Ausstellung zeichnet
die Stationen von Orliks
(1870-1932) Reisen im Zeitraum
zwischen 1898 und 1930 nach. Im
Zentrum stehen die erste Japan-
fahrt des Künstlers 1900/1901 und
der Einfluss des japanischen Farb-
holzschnittes auf sein Schaffen.


