
Bandleader Florian Hoefner sitzt am Klavier, Matt Marantz spielt Saxophon, Sam Anning (hinten links verdeckt) zupft den Bass und Peter Kronreif sitzt am Schlagzeug. Foto: Heidrich

Luminose Jazzlandschaften eines Poeten

HildesHeim. Auf der Bühne wird nicht
viel geredet, eigentlich fast gar nicht.
Die Stücke sprechen für sich, und das ist
gut so. In erster Linie ist Pianist Florian
Hoefner zwar Komponist und Musiker,
doch den aufmerksamen Zuhörern in
der Bischofsmühle dürfte schnell auffal-
len, dass mit jedem Stück der Versuch
einhergeht, die Wirklichkeit in Musik zu
übersetzen.

Im Grunde ist der Nürnberger nicht
weniger als ein Poet. Bescheiden und
avantgardistisch gleichermaßen. Jeder
Song wirkt wie ein Diskurs, der die
Komplexität der Wirklichkeit oder tech-
nisch-musikalische Konzepte zu reflek-
tieren und betiteln versucht.

Das wird besonders deutlich, betrach-
tet man Längen, Brüche und Notation
des Repertoires der neuen Platte „Lumi-
nosity“ (2016). Jede Komposition ver-

handelt in sich eine Vielzahl an Tempe-
ramenten und wirkt wie ein intimes
Selbstgespräch, das dezente Einblicke
in Hoefners musikalische Genese und
Impulswelt bietet. Inspiriert ist der Mu-
siker unter anderem von Keith Jarrett,
Kenny Wheeler oder Kurt Rosenwinkel,
aber auch von der afro-karibischen Sze-
ne.

Die Arrangements von Saxophonis-
ten Lucas Pino (Tenor/Sopran), Sam An-
ning (Bass) und Peter Kronreif (Drums)
sind fest vorgeschrieben. Eine Vorge-
hensweise, der sich Hoefner als Student
in seiner Berliner UDK-Zeit zwischen
2003 und 2008 angenähert hat – musi-
kalische Einzelparts auf ein Ensemble
umzudenken.

Trotzdem lässt er die Gefahr der
„Routine“ über individuell füllbaren
Spielraum in den Solopassagen hinter
sich. In diesen brillieren alle Quartett-
mitglieder, wenn auch Pino als Leit-

stimme permanent im Vordergrund
steht.

Es ist ein großer rhythmischer Dialog
zwischen Hoefner und Pino. Die Läufe
sind kommunikativ an das Klavier ge-
bunden und spielen mit verschiedenen
Ausdrucksmitteln: Beschleunigung ver-
sus Entschleunigung bei „Reminiscen-
ce“ oder harmonisch im Kreis laufende
Pointen wie bei „In Circles“, das zum
Teil wie eine Up-Speed-Hommage an
„Take 5“ erinnert. Auf anarchische Pas-
sagen folgen chromatische Facetten.

Und immer wieder blitzt der bewegte
Lebensweg des mehrfach ausgezeich-
neten Preisträgers auf. Die Zeit in Ber-
lin, die ihn letztlich an die Manhattan
School of Music nach New York führte,
scheint sich vor allem in den pulsieren-
den Nummern niederzuschlagen. In-
zwischen wohnt Hoefner im beschauba-
ren St. John, der Provinzhauptstadt Neu-
fundlands. Auch das lässt sich in eini-

gen Stücken lesen. So überträgt Hoefner
in „Newfound Jig“ irische Folklore kurz-
um in den Jazz. Ein grenzgängerisches
Stück im 6/8 Takt, das archaische Instru-
mente imitiert und bei dem das Saxo-
phon die Passagen einer angenomme-
nen Fiddle ersetzt.

Als Multinstumentalist hat Hoefner
eine Aversion gegen Klischees und vor-
geschriebene Muster. Das zeigt sich ge-
rade an solchen Stücken. Vor allem in
einer Zeit, in der es alles in irgendeiner
Form schon mal gab. Hoefners Jazz soll
frisch und unvoreingenommen klingen.
Ein hoher Selbstanspruch, der auch die
eigentliche Triebfeder seiner Kunst dar-
stellt. Neues in Form von Stilbrüchen
und Genrezitaten, wird genauso kom-
mentarlos eingeführt wie mit klassi-
schen Elementen kokettiert. Und genau
das macht den perfekt abgestimmten
Abend so authentisch und immer wie-
der überraschend.

Überraschend und authentisch: Florian Hoefner und Band präsentieren in der Bischofsmühle ihre neue Platte

Von Patricia HemPel

Herzlich lachen mit dem Menschenfreund
Doch Kabarettist Matthias Brodowy liefert in seinem Programm Kopfsalat bei Buresch auch einiges zum Nachdenken

HildesHeim. „Dieses Land braucht mehr
Blödsinn“ – das ist die Botschaft, die
Matthias Brodowy den rund 140 Men-
schen im vollbesetzten Tanzhaus Bu-
resch am Samstagabend mit auf den
Weg geben will. Einfach mal im Lift sa-
gen: „Die Fahrkarten, bitte“!“ oder an
der Supermarktkasse fragen, welches
Jahr wir haben und dann schreien: „Ach,
ich bin zu spät!“. Den ewigen Nörglern
und Meckerern mit Humor begegnen.

Der gebürtige Braunschweiger Bro-
dowy ist ein Menschenfreund. Lehrer für
katholische Theologie wäre seine Alter-
native zum Kabarettisten-Dasein gewe-
sen, und das merkt man auch seinem
achten Programm „Kopfsalat“ an: An
manchen Stellen hebt er den morali-
schen Zeigefinger, etwa in seinem Lied
„Billig muss es sein“. Hier kritisiert er

das Kaufen von Lebensmitteln und Klei-
dung bei Discountern, für die Kinder in
der Dritten Welt für ein paar Cent 14
Stunden schuften müssen. Nicht etwa
die Flüchtlinge, sondern „wir sind die
Sozialschmarotzer“. Auch, wenn diese
Themen abgenutzt sind, man merkt Bro-
dowy an, dass sie ihm als Vater von zwei
Kindern ein persönliches Anliegen sind.

Überhaupt spart Brodowy nicht an
Kritik am eigenen Volk, ob „Frühkindli-
che Förderung“, durch die Kinder ihre
Kindheit verlieren, die VW-Affäre, die
tausende Arbeitsplätze kostet oder der
Bürger, der durch das Internet gläsern
wird: Brodowy spricht sich für „Mensch-
lichkeit und alles, was man nicht in Zah-
len messen kann“ aus. So auch für Mu-
sik- und Kunstunterricht. Er selbst spielt
ein passables Klavier, mit neun hat er
begonnen, nun ist die Musik wesentli-
cher Bestandteil seines Programms, in

dem er einen zuvor ausgeführten Ge-
danken noch einmal auf den Punkt
bringt. Brodowys große Stärke sind lan-
ge Erzählungen, die über viele Minuten
auf die Pointe zusteuern. Großartig seine
Stücke über den nächtlichen Kampf mit
dem Hotel-Zimmerschlüssel in Scheck-
kartengröße oder die Fahrt im ICE. Hier
wird deutlich: Das alltägliche Leben lie-
fert einem Kabarettisten die besten Ge-
schichten. Sein Humor funktioniert, weil
er Dinge ausspricht und überspitzt, die
jeder schon einmal erlebt hat.

Aber über Brodowy kann das Publi-
kum nicht nur schallend lachen, sondern
er regt auch zum Nachdenken an, rührt
gegen Ende sogar. Etwa mit dem Lied
„Feuerland“, in dem eine junge Frau ih-
ren Traum von der großen Reise auf „ir-
gendwann“ verschiebt. „Irgendwann ist
nie“ antwortet er ihr, „Irgendwann ist
immer“, sagt sie – was in diesem Fall

aufs Gleiche hinausläuft: „Vielleicht im
nächsten Leben.“ An einem Sommer-
abend in den Sternenhimmel schauen,
ohne Handy: „Da merkt man, was wich-
tig ist, und was nicht.“ Nach diesem so
besinnlichen Ausklang läuft der Kaba-
rettist mit schlesischen Wurzeln bei den
Zugaben noch einmal zu Höchstform
auf, spult eine Runde gut erzählter Ka-
tholiken-Witze ab und erzählt, wie es
ihn als Kind immer schon auf die Bühne
gedrängt hat. So hängt er an den offi-
ziellen Schluss um 22 Uhr noch mehr als
eine halbe Stunde dran. Vorwerfen, er
habe nicht alles gegeben, kann man ihm
nicht – er verausgabt sich körperlich und
geistig, ja man hat das Gefühl, dass er
zum Finale erst richtig warmläuft. Es
bleibt ein Abend, an dem das Publikum
zweieinhalb Stunden herzlich gelacht
und auch etwas zum Nachdenken mit-
genommen hat.

Von Janine ak

Ein etwas anderer „Italienischer Abend“ im Glashaus

derneburg. Während sich langsam die
Dämmerung über das Glasdach legte
und auf den schwarzen Umrissen der
noch kahlen Bäume die Vögel ihr
Abendlied anstimmten, lauschten im In-
neren des Glashauses rund 60 Men-
schen einer bezaubernden Blues-Gitar-
ren-Version von Gershwins „Summerti-
me“. Auf dem Podium unter der Lich-
terkette war für zweieinhalb Stunden
das italienische Künstlerpaar Franco
Morone und Raffaella Luna zu Gast. Auf
ihrem Gut im kleinen Ort Via Jesi, eine
halbe Autostunde vom Hafenort Anco-
na an der Adria entfernt, haben sie ihre
Kunst zum Lebensmittelpunkt gemacht
– Franco gibt Gitarrenworkshops, Raffa-
ella Gesangsunterricht und Kochkurse.

Nun, hier in Derneburg, sagt Franco,
nachdem der letzte Ton verklungen ist:
„Ich musste Summertime spielen, das

Wetter soll beginnen, so zu werden“.
Auch, wenn sich das Publikum sehr
konzentrieren muss, um seinen Erklä-
rungen vor den Stücken in gebroche-
nem, italienisch gefärbtem Englisch zu
folgen – die Sympathie der Italien- und
Gitarrenfans haben er und seine Partne-
rin. Das liegt auch an ihrem liebenswer-
ten Geschäker, was den Inhalt und Ur-
sprung mancher Stücke angeht.

Franco Morone kommt ursprünglich
vom Blues, 1986 veröffentlichte er seine
erste Lehrmethode zur Blues-Gitarre,
mit diesem Musikstil hat er internatio-
nale Bekanntheit erlangt. Auf ihrer ein-
wöchigen Deutschland-Tour präsentie-
ren Franco Morone und Raffaella Luna
aber ein Programm, das sich vor allem
aus altem Liedgut aus verschiedenen
italienischen Regionen und Volkstänzen
wie der Tarantella zusammensetzt.

Morones Gitarre klingt hier passen-
derweise oft wie eine Laute, auch Lunas

Stimme ist mit ihrem Folk-Timbre stilis-
tisch passend. Die beiden zeigen zudem
Verbindungen zur Folk-Musik aus an-
deren Regionen dieser Erde auf – etwa
dem schottischen Folk oder einem ita-
lienischen Lied, das ursprünglich von
der griechischen Insel Samos stammt.
Auch an das französische „Plaisir
d’amour“ aus dem achten Jahrhundert
und das klassische „Caro mio ben“ wagt
sich Raffaela Luna – hier stößt ihre Stim-
me aber an Grenzen.

Es ist gut und richtig, dass Morone
und Luna in der musikalischen Nische
der alten italienischen Volkslieder ge-
stöbert haben und damit den Horizont
ihrer Hörer erweitern. Aber dem, was
sich das Publikum im kalten Deutsch-
land unter einem „Italienischen Abend“
vorstellt, entspricht das weniger.

Populäre modernere Songs wie etwa
Paolo Contes „Via con me“ aus dem
Jahr 1981 gehen mehr ins Blut – hier

blitzt endlich auch Morones und Lunas
italienisches Temperament hervor – lei-
der erst im letzten Lied. Kein Wunder,
dass sich das Publikum noch drei Zuga-
ben erklatscht, darunter wieder ein fet-
ziges Bluesstück zum Mitschnippen.
Und auch am Ausgang wird ausdrück-
lich nach der CD mit den Bluesstücken
gefragt.

„In ein paar Jahren“ werde man sich
vielleicht wiedersehen, sagt Franco Mo-
rone zum Schluss, der am 6. Juni seinen
60. Geburtstag feiert. Das Publikum wi-
derspricht entschieden: Er und Raffaella
Luna sollen bald wiederkommen. Dann
aber mit moderneren italienischen
Songs und ganz viel Blues im Notenkof-
fer.

Franco Morone und Raffaella Luna tragen in Derneburg vor allem Volkslieder aus ihrem Land vor – doch das Publikum mag es lieber moderner

Von Janine ak

▶ Franco Morone und Raffaella Luna bei
ihrem Auftritt in Glashaus. Foto: Ganzkow

Das Holz,
aus dem

wir alle sind
Martin Schleske liest aus
seinem Buch „Herztöne“

HildesHeim. Natur ist Musik, die eine
sichtbare Form angenommen hat. Ein
Klangholz ist lebendig, und noch bevor
daraus ein Instrument entsteht, verrät
seine Beschaffenheit viel darüber, wel-
che Klangfarbe daraus gestaltet werden
kann. Für Geigenbauer Martin Schleske
ist das Hören heilsam, ist etwas Tiefes.
Das Eintauchen in den Klang ist eine
Übung. Geht es in seinem Beruf zwar
viel um Musik, so ist doch auch Stille ein
wichtiges Element. Die braucht es, um
einen Klang in seiner Ganzheit zu emp-
fangen. Es ist nicht die Art der Musik,
wenn es darum geht, über Klang nach-
zudenken, sondern das, was man mit
den Händen macht, zum Klingen bringt.

Bei Schleske hat alles einen spirituel-
len Hintergrund, sein Vortrag im Litera-
turhaus St. Jakobi wirkt zwischendurch
nicht mehr wie eine Lesung, sondern
wie eine freie Predigt, die sein Hand-
werk mit dem göttlichen Leidensweg
der Erleuchtung auf eine Ebene hebt.

Das frisch erschienene Zweitwerk
„Herztöne“ ist ein stark religiös konno-
tiertes Gleichnis in acht Kapiteln. Bot-
schaften aus den heiligen Schriften der
Welt werden mit Elementen des Geigen-
bauhandwerks in Verbindung gesetzt.
Das Holz, die Akustik, die Klinge, mit
der man ein Instrument zum Leben er-
weckt und vor allem das Instrument
selbst verraten viel über die Beschaffen-
heit des Lebens und seinen Empfänger.

Im ersten Kapitel „Metanoia“ geht es
um das geschärfte Eisen oder die Buße.
Schleske beschreibt einen Arbeitsschritt
bei der Herstellung eines Cellobodens.
Die Frage: Ist das Holz hart oder die
Klinge stumpf?, führt zur Metapher des
zu schärfenden Eisens aus dem Alten
Testament und Schleske selbst zu tiefer
Traurigkeit. Denn obwohl die stumpfe
Klinge das Holz verletzt, fährt man ge-
dankenlos fort. Der prophetische Gedan-
ke lautet analog: „Ich will euch schär-
fen, aber ihr sagt, es reicht schon noch.“
Schleske sucht nach dem Gebet. Dabei
geht es nicht um Frömmigkeit, mitunter
ist es nur ein Wort oder ein Satz, der das
Herz des Stuttgarters während der mor-
gendlichen Bibel-Lektüre oder plötzlich
auf einem Platz in Stockholm erhellt.

Dass aus den in Landsberg an der
Lech vor der Werkbank notierten Ge-
danken und selbstgefertigten Holz-
schnitten irgendwann Bücher werden,
hätte Schleske nicht gedacht. Es sind re-
flexive und philosophische Betrachtun-
gen zu Gott und der Welt, im wahrsten
Sinne des Wortes. In ihren Bedeutsam-
keiten liegt eine Zähigkeit, die zwi-
schendurch zu massiven Längen führt.
Man muss sich einlassen und konzen-
trieren, um Schleske nahtlos zu folgen.
Zum Glück gibt es am Anfang und Ende
musikalische Einlagen von Oleg Zuba-
rev an Geige und Bratsche, der Musiker
macht mit Stücken von Bach die Infor-
mationsdichte etwas verdaulicher. Gut
gewählte Piècen wie das Adagio aus der
1. Sonate in g-moll (BWV 1001) oder Sa-
rabanda und Giga aus der 2. Partita in d-
moll (BWV 1004), die sich in Schleskes
Themen gut einfühlen und die Lesung
um eine sinnvolle Ebene erweitert.

Nicht nur der Geigenbau ist wichtig,
sondern das gemeinsame Leiden. Ein
guter Musiker leidet, als wäre er krank,
wenn das Instrument nicht klingt, wie es
soll. Die Einheit von Musiker und Klang,
ist der eigentliche Schöpfungsakt. Mu-
sik ist die Stimme der Seele, weshalb ein
guter Musiker nicht selbst spielt, son-
dern gespielt wird, selbst Instrument ist.
Das Leben zum Klingen bringen, Klang
als Urerfahrung der Schöpfung, wir sind
allesamt Gottes Instrumente. Schleskes
Botschaft lautet, dass die Natur und wir
die Stimme Gottes in uns klingen haben.
Wer das Hören versteht, kann die Nach-
richten vernehmen, sie in die Welt tra-
gen. In Worten, als Musik, Handwerk.

Von Patricia HemPel

Zwei Stunden
für sich und die
eigene Fantasie

HAZ-Interview mit der
Violinistin Baiba Skride

Sie musizieren mit den bedeutenden
Orchestern der Welt, in Hildesheim
spielen Sie Kammermusik. Was bedeutet
Ihnen Kammermusik?
Sie ist essenziell für die Musik. Kammer-
musik zu spielen ist intim, man lernt von
den anderen.

Wie haben Sie und Ihre Kammermusik-
partner, mit denen Sie das Moritzburg
Festival Ensemble bilden, zusammenge-
funden? Sie spielen ja auch mit Ihrer
Schwester und Sol Gebatta.
Mit dem Cellisten Jan Vogler musiziere
ich seit mindestens zehn Jahren. Er lei-
tet das Festival in Moritzburg, ich bin
gern dort, es ist wunderschön. Mit dem
Pianisten Antti Siirala haben wir dann
begonnen, Trio zu spielen. Es ist ein biss-
chen anders als mit meiner Schwester,
die ich ja seit meiner Kindheit kenne,
aber es ist immer etwas Besonderes, mit
anderen zu musizieren.

Kammermusik galt lange als elitär, darauf
deutet auch ein Begriff wie Kammermu-
sikgemeinde hin. Glauben Sie, dass
Kammermusik auch
beim Publikum
Zukunft hat?
Auf jeden Fall. Es
ist der intimste Be-
reich der Musik, in
der Regel sind die
Musiker auch
räumlich näher an
den Zuhörern. Ich
würde mich freuen,
so viele Menschen
wie möglich zur
Kammermusik oder
zur klassischen Mu-
sik überhaupt zu
bringen. Sich da-
rauf einzulassen in
einer Zeit, in der al-
les schnell ist, ist
nicht selbstverständlich. Es ist wahnsin-
nig schön, zwei Stunden in der Musik zu
leben. Zeit, die man für sich und seine
Fantasie hat. Das ist sehr wichtig.

Unter welchem Aspekt haben Sie Ihr
Programm zusammengestellt, das Sie in
Hildesheim spielen?
Das Tschaikowsky-Trio stand am An-
fang, es ist eines meiner Lieblingstrios.
Ich liebe dieses Trio, weil es so emotio-
nal und voller Leben ist und sehr sehr
schön gesanglich für alle Beteiligten. Wir
beginnen mit Haydn, einem Werk, das
auch ein bisschen lustig ist. Und das Duo
von Schulhoff ist eine wahnsinnig span-
nende Komposition, eines der großen
Werke des vergangenen Jahrhunderts.

Interview: Andreas Bode

Das Moritzburg Festival Ensemble ist am
morgigen Dienstag, 20 Uhr, beim Kulturring
im Stadttheater zu Gast. Karten zwischen
von 14 bis 34 Euro im Ticketshop der HAZ in
der Rathausstraße sowie beim Kulturring.
Die Abendkasse öffnet um 19.15 Uhr.

Die lettische Violinistin Baiba Skride
musiziert mit Orchestern wie den Ber-
liner Philharmonikern, dem Sympho-
nieorchester des Bayerischen Rund-
funks oder dem London Philharmo-
nic Orchestra, arbeitet mit Dirigen-
ten wie Kirill Petrenko, Andris Nelsons
und Christoph Eschenbach. Mit ih-
rer Schwester Lauma Skride (Klavier)
als Kammermusik-Duo weltweit auf,
die beiden und die Cellistin Sol Gabet-
ta sind auch als Trio zu hören. Mit dem
Cellisten Jan Vogler und dem Pianis-
ten Antti Siirala bildet sie das Moritz-
burg Festival Ensemble.

Zur Person

Baiba Skride
Foto: Borggreve
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