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Dmitri Schostakowitsch (1906–1975)
Konzert für Violoncello und Orchester Nr. 1 Es-Dur op. 107 (1959)

1. Allegretto
2. Moderato
3. Cadenza

4. Allegro con moto

Pause

Gustav Mahler (1860–1911)
Sinfonie Nr. 5 cis-Moll (1901–1902)

Erste Abteilung
1. Trauermarsch. In gemessenem Schritt. Streng. Wie ein Kondukt

2. Stürmisch bewegt. Mit größter Vehemenz

Zweite Abteilung
3. Scherzo. Kräftig, nicht zu schnell

Dritte Abteilung
4. Adagietto. Sehr langsam 
5. Rondo-Finale. Allegro

Alexey Stadler – Violoncello
Gabriel Venzago – Dirigent

Philharmonisches Staatsorchester Mainz

4. und 5. September 2026, 20 Uhr
Großes Haus
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WAHLVERWANDTE – 
SCHOSTAKOWITSCH UND 
MAHLER

Die beiden „Giganten“, die sich 
zur Eröffnung der Konzertsaison 
2026/27 des Philharmonischen 
Staatsorchesters die Bühne teilen, 
haben Maßstäbe auf dem Gebiet der 
modernen Sinfonik gesetzt: Gustav 
Mahler an der Schwelle zum und 
Dmitri Schostakowitsch im 20. Jahr-
hundert. 

46 Jahre trennen sie dem Alter 
nach und gänzlich verschiedene 
Lebensrealitäten – der eine in der 
Künstler- und Musikwelt im Wien 
des Fin de Siècle beheimatet wie 
befremdet, der andere in Russland 
bzw. der Sowjetunion, zwei Welt-
kriege und Stalins Terrorregime 
durch- und überlebend. Und doch 
lassen sich zwischen ihnen zahl
reiche Verbindungslinien ziehen. 
Mahler wie Schostakowitsch können 
in ihren klanglichen Mitteln monu-
mental und überwältigend sein, das 
Orchester sich in riesigen Steigerun-
gen aufschwingen lassen und dann 
zusammenbrechen. Auch die Ein-
samkeit eines einzelnen Instruments 
gegenüber einem schweigenden 
großen Orchesterapparat vermögen 
sie zu vermitteln. Musikalische 
Berührungspunkte ergeben sich 
auch in der Verwendung unter-
schiedlicher stilistischer Mittel.  
Sie scheuen weder Ironie und Satire 
noch Groteske. Zweifellos hat 
Schostakowitsch seine wilden 
Scherzi und expressiven Tanzsätze 
an jenen Mahlers geschult. 

Noch tiefer reicht ihre Ver-
wandtschaft im Verständnis dessen, 
was eine Sinfonie sein, was ein 
Orchester leisten kann. Beide loten 
Extreme aus und entwickeln die 
traditionelle Form seit Beethoven 
weiter. Sie reagieren in ihrer Musik 
auf die Umbrüche ihrer Zeit und 
verarbeiten persönliche wie gesell-
schaftliche Krisen. Mahler kannte 
zwar das Leben in der Diktatur nicht, 
wohl aber das Gefühl der Heimat
losigkeit und das Spiel mit Masken. 
Unter höchst unterschiedlichen Vor-
zeichen ringen sie um existenzielle 
Fragen und denken hochpersönlich 
über das menschliche Dasein nach. 
Die beiden heute im Konzert erklin-
genden Werke markieren für ihre 
Schöpfer jeweils eine Zäsur in ihrem 
Schaffen, einen Neuanfang.

EINE NEUE STIMME: 
SCHOSTAKOWITSCHS 
CELLOKONZERT NR. 1

Für Schostakowitsch brachte 
das Ende der 1950er Jahre das lang
ersehnte Gefühl einer – zumindest 
zeitweiligen – Befreiung. Stalins 
öffentliches Urteil über die Oper 
Lady Macbeth von Mzensk als „Chaos 
statt Musik“ 1936 hatte den Kom
ponisten gezwungen, auf dem 
schmalen Grat zwischen Anpas-
sung, Selbstverrat und Resistenz zu 
balancieren. Mehrfach wurde seine 
Musik als „formalistisch und volks-
fremd“ angeprangert, mitunter  
auch verboten. Nach außen gab sich 
der mehrfach mit dem Stalinpreis 

geehrte Komponist linientreu. 
Hinter dieser Fassade verbarg 
sich jedoch ein Künstler, der 
seine Zweifel und Ängste in der 
Musik umso deutlicher artiku-
lierte. Auch die Jahre nach dem 
Tod des Diktators 1953 waren für 
Schostakowitsch von Krisen 
geprägt. 

Eine längere Schaffenskrise 
schien 1959 überwunden, denn  
es entstanden mehrere Werke, die 
einen neuen Ton anschlugen, 
darunter auch das Cellokonzert 
Nr. 1 Es-Dur op. 107. Gewidmet 
ist es Mstislaw Rostropowitsch, 
seinem Schüler und einem der 
wichtigsten Cellisten seiner Zeit. 
Rostropowitsch, der bereits 
Schostakowitschs Cellosonate 
uraufgeführt hatte, wurde auch 
zum ersten Interpreten des 
Konzerts. In der Musik seines 
Weggefährten, so beschrieb 
dieser rückblickend, öffne sich 
die „weite Amplitude unseres 
Lebens“ zwischen Enttäuschung, 
Tragik, Heiterkeit und Hoffnung.

Angeführt vom Soloinstru-
ment, eröffnet der kantig-mitrei-
ßende Kopfsatz mit einem Motiv 
aus vier Tönen. Dahinter verbirgt 
sich, leicht verfremdet, Schosta-
kowitschs Anagramm: D-Es-C-H. 
Dieses Motiv taucht in zahlreichen 
seiner Werke auf – im kurze Zeit 
später entstandenen 8. Streich-
quartett oder in der 10. Sinfonie – 
und kehrt auch hier immer wieder. 
Es lässt sich als musikalisches 
Selbstporträt hören – als Signa-
tur eines Künstlers, der nach 

außen rehabilitiert war, dessen 
innere Kämpfe jedoch nicht ver-
schwunden waren. Der Musik
wissenschaftler Bernd Feuchtner 
spricht vom „gehetzten Musik
anten“: Die nervöse Motorik des 
Cellos scheint einen rastlosen 
Menschen abzubilden, der ständig 
in Bewegung bleiben, ja auf der 
Hut sein muss, um zu existieren. 
Dem Cello wird als zweites Solo
instrument das Horn gegenüber-
gestellt, was an ein Prinzip des 
ersten Klavierkonzerts erinnert, 
in dem auch die Trompete solis-
tisch auftritt.

Dem selbstbewussten Kopfsatz 
schließen sich melancholische, 
klagende Sätze an. Zu Beginn des 
von Streichern dominierten Mode-
rato ist wieder das Horn zu ver-
nehmen, ehe das lyrische Cello-
motiv die Führung übernimmt. 
Bis in höchste Lagen hinaufklet-
ternd breitet es eine Idylle aus, 
die von einem trüben Schleier 
bedeckt scheint. Diese wird im 
Verlauf von schroffen Einwürfen 
der Pauke unterbrochen und einer 
gewaltigen Steigerung unterwor-
fen. Nachdem gegen Ende erneut 
prominent das Horn zu vernehmen 
ist, singt das Cello mit hellen 
Flageolett-Tönen, begleitet nur 
von einem zarten Streichertep-
pich und den ätherischen Klängen 
der Celesta. 

In der sich anschließenden 
Kadenz folgt die Cellostimme, 
wie in einem Selbstgespräch, 
ihren Gedanken: Zunächst in 
kantablen Phrasen, dann steigert 
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sie sich in einen wilden Ritt, der 
unmittelbar in den übermütigen 
Finalsatz führt. Themen des 
Anfangs kehren wieder, doch das 
Solo-Cello hat seine Nervosität 
hinter sich gelassen. Mit effektvol-
ler Motorik und einem Gestus des 
Triumphs schließt das Konzert.

Schostakowitsch hat aus guten 
Gründen nur selten Erklärungen zu 
seiner Musik hinterlassen. „Hören 
Sie doch meine Musik, da ist alles 
gesagt.“ Die politischen und bio
grafischen Bedingungen sind zwei-
fellos in sein Komponieren einge
flossen. Wie wir diese Musik hören, 
welchen Geheimnissen wir auf den 
Grund gehen und welche Fragen  
wir heraushören, das bleibt uns mit 
Ohr und Herz Hörenden überlassen. 

EINE NEUE WELT: GUSTAV 
MAHLERS SINFONIE NR. 5

Auch Gustav Mahler sah zu 
einem großen Teil davon ab, das 
innere Programm seiner Kompositi-
onen zu erläutern. Wenig ist zu den 
inneren Veranlassungen, den ihn 
beschäftigenden dringlichen Fragen 
zu Papier gebracht. Das Gefühl 
miss- oder unverstanden zu sein, 
begleitete ihn sein gesamtes Leben. 
Nach einem Hamburger Konzert 
seiner 5. Sinfonie notierte er 1905: 
„Die Fünfte ist ein verfluchtes Werk. 
Niemand capiert sie!“ Ob daraus  
nur Frustration spricht oder Mahler 
auch eine diebische Freude dabei 
hatte, seine Zuhörerschaft vor Rätsel 
zu stellen, lässt sich nur vermuten. 

Der Komponist, der mit jeder 
seiner Sinfonien die Vision neuer 
Klangwelten verfolgte, immer 
komplexere, extremere Formen 
erschuf, betrat mit der Fünften 
einen neuen Abschnitt. Im Gegen-
satz zur 4. Sinfonie erweiterte er 
wieder den Orchesterapparat – um 
die Instrumentation und damit die 
endgültige Gestalt rang er jedoch 
noch bis in sein letztes Lebensjahr. 
Mahler verzichtete hier erstmals  
seit der 1. Sinfonie vollständig auf 
Gesang und integrierte keine eigenen 
Lieder in die musikalische Architek-
tur. Das musikalische Ich geht ganz 
im Orchester auf. „Es bedarf nicht 
des Wortes, alles ist rein musikalisch 
gesagt“, notierte Mahler über das 
große Scherzo. Thematische Arbeit 
und komplexe Stimmverflechtun-
gen sollen nun selbst den inneren 
Zusammenhang schaffen.

Die fünf Sätze, von denen sich 
jeweils die zwei äußeren um das 
zentrale Scherzo gruppieren, span-
nen einen Bogen von cis-Moll nach 
D-Dur auf. Mit einer einsamen 
Fanfare der Solotrompete eröffnet 
Mahler das Werk mit einem 
Trauermarsch und taucht ein in eine 
düstere Moll-Sphäre. Das scharf 
akzentuierte Trompetenmotiv, in 
dem das Kopfmotiv aus Beethovens 
Fünfter schicksalshaft widerhallt, 
kehrt im Verlauf variiert zurück und 
bricht sowohl in eine elegische 
Trauermelodie ein als auch in einen 
leidenschaftlich, wilden Trio-Teil. 
Der Klang der Blechblasinstrumente –  
kantig, hart und aggressiv – domi-
niert in den ersten beiden Sätzen. 

Im zweiten, überschrieben mit 
„Stürmisch bewegt, mit größter 
Vehemenz“, steigert sich der 
quälende Ton ins Infernalische. Ein 
D-Dur-Choral der Bläser deutet 
bereits einen Lichtblick an, kann 
sich jedoch noch nicht durchsetzen. 
„Ein Stück von so eruptiver Kraft 
der Leidenschaft und inhaltlicher 
Steigerung, dass man es zu den 
gewaltigsten Leistungen sinfoni-
scher Kunst rechnen muss“, befand 
Paul Bekker über jenen Satz, den 
Mahler als Hauptsatz ansah. Durch 
kontrapunktische Verarbeitung  
und Verflechtung der thematischen 
Prozesse strebte Mahler eine regel-
rechte „Durchknetung der Stimmen“ 
an.

Dann öffnet sich mit dem aus
ladenden Scherzo eine neue Welt. 
Walzer und Ländler wirbeln durch-
einander, Motive tauchen auf, ver-
schwinden wieder und stürzen in 
immer neue Richtungen. Die Musik 
scheint sich im Kreis zu drehen  
und dabei ständig neue Erinnerun-
gen hervorzubringen. Mahler  
selbst sprach von einem „Chaos, das 
ewig aufs Neue eine Welt gebärt,  
die im nächsten Moment wieder zu 
Grunde geht“.

Und dann auf einmal scheinen 
Zeit und Raum aufgehoben. Bläser 
und Schlagwerk schweigen. Die 
Streicher stimmen, begleitet von der 
Harfe, ein intimes Lied ohne Worte 
an. Das Adagietto gehört zu den 
berühmtesten Sätzen Mahlers – nicht 
zuletzt durch Luchino Viscontis  
Tod in Venedig-Verfilmung, in der es 
inflationär und sentimental über-

dehnt auftaucht. Auch wenn die 
Gefälligkeit oder „brünstige Klang-
lichkeit“ (Mathias Hansen) so 
manchen Mahler-Verehrer*innen 
aufstoßen mag, verpasst der Satz 
seine Wirkung nicht. Der Dirigent 
Willem Mengelberg überlieferte, 
Mahler habe das Adagietto als 
Liebesbotschaft an seine Frau Alma 
komponiert, die er während der 
Komposition kennenlernte. Auch 
das Zitat des „Blick-Motivs“ aus 
Wagners Tristan und Isolde lässt 
sich als Zeichen dieser persönlichen 
Dimension verstehen.

Der Finalsatz nimmt das 
Wagner-Motiv wieder auf und führt 
zugleich zurück in die Welt des 
Scherzos. Was im zweiten Satz noch 
scheiterte, gelingt nun: Der heitere 
Bläserchoral darf strahlen. Eine 
regelrechte Euphorie bricht sich 
Bahn – allerdings nicht ohne ironi-
sche Brechungen. Das Finale ist 
triumphal und zugleich augenzwin-
kernd: ein typischer Mahler-Moment, 
in dem Ernst und Ironie unauflös-
lich ineinandergreifen. Triller oder 
Fanfaren und staccatoartige Ein-
würfe kommentieren die streng 
gebaute, fugierte Musik, als würde 
der Komponist hier erlöst und  
von neuer Freiheit beseelt mit dem 
thematischen Material jonglieren. 
Der spezielle und offensichtliche 
Mahler’sche Humor gibt dem positiv 
gestimmten Finalsatz einen doppel-
ten Boden. 
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ALEXEY STADLER

Alexey Stadler sorgte in jüngster 
Vergangenheit durch seine Debüts 
bei den BBC Proms mit Schostako-
witschs erstem Cellokonzert unter 
Vasily Petrenko, dem Deutschen 
Symphonie Orchester Berlin unter 
Tugan Sokhiev, beim San Francisco 
Symphony Orchestra unter Vladimir 
Ashkenazy und dem Tokyo Metro-
politan Symphony Orchestra unter 
Michael Sanderling für Furore.

Die Saison 2025/26 hielt für 
Alexey Stadler eine Vielzahl an 
hochkarätigen Engagements bereit. 
Auftritte beim Orchestra della 
Toscana, der Rheinischen Philhar-
monie, im Beethovenhaus Bonn 
sowie beim NFM Wrocław standen 
unter anderem auf seinem Pro-
gramm. In der vergangenen Spiel-
zeit war Alexey Stadler Artist in 
Residence bei der Thüringer Phil-
harmonie Gotha Eisenach. Diese 
erste ganzjährige Zusammenarbeit 
mit DIALOGI e.V. eröffnete eine 
Vielzahl spannender musikalischer 
und kultureller Projekte. Im  
Mittelpunkt standen sinfonische 
und kammermusikalische Konzerte, 
Schulkonzerte und Auftritte an 
ungewöhnlichen Orten, ergänzt 
durch Workshops, Meisterkurse, 
Gesprächskonzerte sowie Formate 
zur Erinnerungskultur.

Als hervorragender Kammer
musiker trat Alexey Stadler mit nam-
haften Künstler*innen wie Janine 
Jansen, Vadim Repin, Christian 
Tetzlaff, Igor Levit, Alice Sara Ott, 
Viviane Hagner, Lukáš Vondráček, 

dem Ébène Quartet und dem Szy-
manowski Quartet auf. Recitals und 
Kammermusikkonzerte führten ihn 
zu Festivals wie dem International 
Chamber Music Festival Stavanger, 
St. Petersburg White Nights Festival, 
Menuhin Festival Gstaad, Schles-
wig-Holstein Musikfestival, Heidel-
berger Frühling und den Festspielen 
Mecklenburg-Vorpommern.

Als Solist tritt Alexey Stadler 
mit Klangkörpern wie der NDR 
Radiophilharmonie, der Deutschen 
Kammerphilharmonie Bremen, dem 
BBC National Orchestra of Wales, 
den Münchner Symphonikern, dem 
Irish Chamber Orchestra, dem 
Ulster Orchestra, der Riga Sinfoni-
etta, dem Orchestra della Svizzera 
Italiana und dem Royal Liverpool 
Philharmonic Orchestra unter 
namhaften Dirigenten wie Robert 
Trevino, Valery Gergiev, Stanislav 
Kochanovsky, Constantinos  
Carydis und Marek Janowski auf.

Alexey Stadler studierte in  
der Klasse von Wolfgang Emanuel 
Schmidt an der Hochschule für 
Musik Franz Liszt Weimar, wo er 
zwischen 2020 und 2023 Kammer-
musik unterrichtete. Außerdem  
ist er aktiv an der Gestaltung des 
Krzyżowa-Music Festivals in 
Niederschlesien, Polen beteiligt.

Seit 2023 ist Alexey Stadler 
Professor (Violoncello) an der 
Hochschule für Musik und Theater 
in Hamburg.

Alexey Stadler spielt ein Violon-
cello von David Tecchler aus dem 
Jahr 1715. 

www.alexeystadler.com

GABRIEL VENZAGO

Gabriel Venzago ist seit der 
Spielzeit 2025/26 Chefdirigent des 
Philharmonischen Staatsorchesters 
Mainz sowie Generalmusikdirektor 
des Staatstheater Mainz.

Seine fantasievollen und hoch-
karätigen Konzertprogramme 
begeistern das Publikum ebenso wie 
seine Initiative für neue Formate. 
Unter seinen ersten Opernproduk
tionen erregte die Uraufführung  
von Der Chronoplan ein immenses 
Medien- und Publikumsecho. In der 
aktuellen Saison betreten er und  
das Orchester in der Reihe „Staats-
orchester meets …“ Neuland auf 
weniger klassischen Pfaden und 
machen musikalisch-stilistische wie 
kulturelle Vielfalt erlebbar. Auch 
andernorts beweist er seit langem 
sein Engagement in künstlerischen 
und gesellschaftlichen Fragen sowie 
große Kreativität und Offenheit. 

Mit der Saison 2026/27 geht 
Gabriel Venzago in sein letztes Jahr 
als Chefdirigent der Bodensee Phil-
harmonie, die er in seiner Zeit auf 
neue Wege geführt hat. In Konstanz 
entwickelte er neue Formate inner- 
und außerhalb des Konzertsaals und 
stärkte die Außenwirkung durch 
zahlreiche Gastspiele in der Region 
bis hin zu einer eigenen Konzert
reihe in der Tonhalle Zürich.

Gastdirigate führten ihn zuletzt 
nach Norrköping (Schweden) und 
Meiningen sowie zu den Münchner 
Philharmonikern. Sie folgten auf 
Einladungen zum Singapore Sym-

phony Orchestra, Aarhus Symphony 
Orchestra, Tiroler Sinfonieorchester, 
Luzerner Sinfonieorchester, zu den 
Bochumer Symphonikern sowie zu 
diversen Klangkörpern in und um 
Deutschland.

Gabriel Venzago war bis zum 
Ende der Spielzeit 2022/23 Erster 
Kapellmeister und stellvertretender 
Musikdirektor am Salzburger Lan-
destheater, zuvor Kapellmeister am 
Mecklenburgischen Staatstheater 
Schwerin und Korrepetitor, Dirigent 
und Assistent des GMD am Theater 
für Niedersachsen. Die unter seiner 
musikalischen Leitung aufgeführte 
Produktion der Oper Zaide. Eine 
Flucht wurde mit Beteiligung junger 
Geflüchteter entwickelt und erregte 
mediale Aufmerksamkeit.

Der in Heidelberg geborene 
Dirigent studierte an der Hochschule 
für Musik und Theater in München 
und an der Staatlichen Hochschule 
für Musik und Darstellende Kunst in 
Stuttgart. Bereits während des Stu-
diums arbeitete er als Korrepetitor 
und musikalischer Assistent bei den 
Osterfestspielen Baden-Baden, 
erhielt ein Stipendium der Deutsche 
Bank Stiftung „Akademie Musik-
theater heute“ und durchlief alle 
Förderstufen des Forum Dirigieren.

www.gabrielvenzago.com
 



10

ANKÜNDIGUNG
2. SINFONIEKONZERT
„Vom Schatten zum Licht“

Pantscho Wladigerow
Konzert für Violine und Orchester Nr. 2 g-Moll 
op. 61 (DE)

Dmitri Schostakowitsch
Sinfonie Nr. 5 d-Moll op. 47

Mihail Katev – Violine
Dirk Kaftan – Dirigent
Philharmonisches Staatsorchester Mainz

Freitag, 16. Oktober 2026, 20 Uhr
Samstag, 17. Oktober 2026, 20 Uhr
Konzerteinführung Auftakt jeweils um 19 Uhr
Konzertteaser Reingehört am 16. Oktober 2026, 
13 Uhr 

Das Philharmonische Staatsorchester Mainz ist 
Mitglied im Orchester des Wandels e.V.

NACHWEISE
Der Text ist ein Originalbeitrag von Stephanie 
Schulze.
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S. 11 Gustav Mahler (1907), © Deutsche Fotothek / 
Moritz Nähr
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Die Fünfte ist ein verfluchtes Werk. 
Niemand capiert sie!

Gustav Mahler

www.staatstheater-
mainz.com


