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Das Instrumentarium? Die Stilistik? Das Politische? Wir haben uns umgehört.

Von Stefan fritzen

die allJäHrlicHe frankfurter musikmesse (7. bis 10. april) wirf t iHre scHat ten 

 Voraus; Zeit also, sicH wieder gedanken über die musikkultur und iHre prota-

gonisten, musiker und Hörer, in unserer Zeit Zu macHen. dabei können wir die 

Jüngsten ent wicklungen in unserem land nicHt ausser acHt lassen, denn kultur 

allgemein und musik im besonderen geHören nocH immer Zu den band stif tenden 

errungenscHaf ten Jeder festgefügten gemeinscHaf t. 

Das Instrument
nur noch eIn Leben aus Der Konserve?
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seit monaten sind unsere medien prall gefüllt mit berichten über 
millionen menschen, die zu uns streben, die sich in unser land und 
unser Volk integrieren sollen, oft ohne wirklich zu erahnen, was 
 außer der äußeren rechtsordnung überhaupt dazu gehört. unsere 
parteien streiten sich herum, ob und wie wir es schaffen können, so 
viele menschen außer mit horrenden geldgaben zu unseren nächs-

ten zu machen. 

Medialer Kulturverzicht als integrationshilfe?

in all diesen monaten wird jeder, der es wagt, angesichts der Zahl 

der ankommenden menschen mahnend den finger zu erheben, des 
rechtspopulismus bezichtigt. Viele medien sind sich mit der groko 
einig, auf jeden vorsichtigen einwand, die europäische kultur habe 
viele Jahrhunderte benötigt, um zu einem integrativen kulturellen 
profil zu finden und demzufolge werde es mit den Zuwanderern 
noch erhebliche integrationsprobleme geben, mit wütenden verba-

len angriffen zu reagieren. (ich spreche hier nicht von den »bieder-

männern und brandstiftern«!) dabei täten wir gut daran, die men-

schen nicht nur mit fußball zu füttern, sondern ihnen vor allem 
auch unsere überreiche kultur und sprache zu vermitteln und uns 
auch auf werte der nonverbalen kommunikation, wie der musik, zu 
fokussieren, nicht zuletzt, um zu demonstrieren, dass musik auch 
bei muslimen den inneren reichtum von menschen immens ver-
größern kann. daniel barenboim hat es uns mit dem west-öst-
lichen diwan-orchester vorgemacht!

Was nehMen Medien noch Wahr?

wenn zum beispiel die dresdner bläserphilharmonie schon wo-

chen vor dem konzert ausverkauft ist und mit stehenden ovatio-

nen gefeiert wird, dann ist diese tatsache dresdner medien keine 
Zeile wert. dabei machen hier Handwerker, lehrer, studenten, 
ärzte, anwälte, theologen und professionelle musiker auf aller-

höchstem niveau gemeinsam musik und beweisen damit, dass 
 unsere musikkultur lebt und weder durch den schulunterricht noch 
durch die elektronischen medien »kaputt gemacht« werden kann. 
aber gute nachrichten passen nicht in den allgemeinen informa-
tions pessimismus. 

generell spielt die kultur im spiegel der medien nur noch eine mar-

ginale rolle in unserer gesellschaft. dabei entspricht diese »unter-

lassene berichterstattung« nicht der realität. wir haben in 
deutschland eine unübersehbare Zahl von fähigen orchestern, 
orchester leitern, musikerziehern und instrumentalisten. gegen-

wärtig laufen bemühungen, das deutsche laien- und amateur-
musizieren, das über viele generationen gewachsen ist, zum imma-

teriellen weltkulturerbe zu erklären. dies bedeutet eine ungeheure 
aufwertung der über 30 000 orchester und musiziergemeinschaf-

ten in deutschland, die den Humus des deutschen musiklebens bil-
den. auch mit diesem reichtum sollten wir auf die zu uns strömen-

den zugehen, um sie in unsere gesellschaft hineinzuholen und aus-

zubilden, denn in der musik lernen die neubürger nicht nur einen 
bedeutenden teil der menschheitskultur kennen, sondern auch 
menschen der vielfältigsten berufe, die ihnen wirkliche integra-
tions hilfen sein können. in unser vergangenes konzert in dresden 
haben wir flüchtlinge eingeladen, die glücklich und fasziniert wa-

ren, plötzlich dazuzugehören und in ihrer intelligenz akzeptiert zu wer-
den. welche aufgaben warten auf uns musiker und musikerzieher, 
um die vielen kinder der zu uns gekommenen mit unserer musik-

kultur vertraut zu machen und sie auch in diese hineinzubilden! 

nicht lallen, sondern sprechen!

meine sehr verehrten leserinnen und leser, lassen wir uns also 
nicht einreden, dass nur spieltheorie und möglicher marktwert 
hochgepuschter promis gradmesser von leistungen seien und uns 
nicht jeden unfug aufschwatzen, sondern lernen wir wieder, imma-

terielle werte zu erkennen und zu lieben. und wollen wir sie auch 
wieder liefern, statt im fernsehen nach noch unmündigen kindlich-
kindischen superstars zu suchen und damit die welt auf den kopf 
zu stellen. in einer sendung wurde unlängst ein schlagerstar mit 
seinem neuen song gefeiert, dessen text lautete: »das paradies ist 
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»schönend verfälscht« wird, ist eng an die 
Hörgewohnheiten und Hörbedürfnisse der 
ausführenden geknüpft. und diese Hör-

leistungen korrelieren unmittelbar mit dem 
verwendeten instrumentalen material, das 
nötig ist, um den künstlerischen Vorstel-
lungen des interpreten möglichst nahe zu 
kommen. 

aus dem gesagten ist schnell zu erkennen, 
dass den instrumentenbauern noch immer 
eine schlüsselfunktion in unserem musik-
leben zukommt, da ein musikinstrument 
immer gewissermaßen eine maßanferti-
gung darstellt. es muss passen und klang-

lich den individuellen blasphysiologischen 
anlagen, den regional typischen klang-
vorstellungen und deren individuellen ab-

weichungen angepasst sein. es reicht also 
nicht, wenn der aufstrebende lernende 
zum instrumentenmacher geht, um irgend-
eine trompete mitzunehmen, auch dann 
nicht, wenn der meister dem eleven sagt, 
dass dies das modell sei, auf dem der be-

rühmte professor XY spielte, und das 
 dieser eigens mit dem meister für sich 
 entwickelt habe. kein schüler sollte nur das 
imitat eines bewunderten großen werden. 
das eigene musizieren setzt eine breite 
 bildung voraus. die fähigkeit, eigene inter-

pretationsvorstellungen in klang zu trans-

formieren, ist mit einem nie endenden 

lernprozess verbunden! 

vorsichtige Klage

gestatten sie mir, meine verehrten leser, 
an dieser stelle einmal die zunehmend ni-
vellierenden spielweisen breiter musiker-

kreise zu beklagen. oft sind die klanglichen 
unterschiede amerikanischer orchester 

hier, das paradies ist nicht weit weg...« da-

gegen ist »ich hab den farbfilm vergessen, 
mein michael« mit nina Hagen noch große 
lyrik. wir sollten stattdessen wieder ein-

mal »ännchen von tharau« oder »o täler 
weit, o Höhen« singen. Hier bilden text 
und musik eine einheit; ein kultureller 
»koof mich« würde sagen: »Hier stimmt 
das preis-leistungs-Verhältnis.« 

MusiKalische Bildung  
als WirtschaftszWeig

ein exkurs über die wurzeln unseres instru-

mentariums und unseres Klang- und for-

menreichtums soll zeigen, dass die frank-

furter musikmesse zu recht eine an-
regungsschau für viele musikliebhaber dar-
stellt. ist es nicht eigentlich erstaunlich, 
dass unser heutiges instrumentarium mit 
seinen Vorläufern seit Jahrhunderten ge-

nügt, um unsere gedanken, gefühle und 
Haltungen auszudrücken? im laufe dieser 
langen Zeit konnten sich gültige ästheti-
sche normen entwickeln, die beweisen, 
dass der mensch sich sein leben zwar be-

quemer gestalten konnte, in seinen künst-

lerischen wertmaßstäben und überzeu-

gungen sich jedoch kaum geändert hat. 
schütz, monteverdi und Vivaldi haben uns 
Heutigen noch genauso viel zu sagen wie 
beethoven, mozart, mahler oder Honeg-

ger, Henze und boulez. diese künstler sind 
nicht nur flüchtige meister ihrer Zeit, son-

dern sind auch heute noch absolut leben-

dig.

interpretation und Klang

Jede musik, die von menschen aufgeführt 
und nicht über elektronische medien 

und der deutschen, tschechischen oder 
öster reichischen traditionsorchester kaum 
noch wahrzunehmen. die digitalen medien 
bringen alles auf eine schnittlänge und der 
Verweis auf nationale tradition und unver-

wechselbarkeit wird »scheel beäugt« und 
oft, mangels besseren wissens, als kultur-

rassismus verunglimpft. dieser trend setzt 
sich auch in der blasmusik fort, in der 
zusätz lich die vorprägenden medialen 
 Hörvorlagen wegen fehlender übung und 
erfahrung im autonomen partiturhören 
unverzichtbar scheinen.

Kunst BleiBt Kunst

es ist ja auch bequemer, alles so wie alle zu 
machen! man provoziert keine Verwirrung 
bei den eliten und erntet immer wohlwol-
lendes kopfnicken. dabei ist musik so viel 
mehr, als einen ton höher und ohne kickser 
im Verhältnis zum kollegen zu blasen. ist 
ein bobweltmeister, der 6 Hundertstel 
sekun den schneller rodelt als sein kontra-

hent, wirklich besser als der Zweite? wol-
len wir musik wirklich nur noch auf mess-
werte reduzieren?

Was ist MusiK? 

der musikwissenschaftler Hugo riemann 
(1849 bis 1919) definiert musik »als die 
kunst, welche ihr gebilde aus dem flüch-
tigen, schnell vergänglichen element der 
töne formt«. am nächsten verwandt sei 
der Musik die poesie – Musik und poesie 

zählen nach riemann »zu den energischen 
künsten, deren schöpfungen im zeitlichen 
Verlaufe sich abspielende geschehnisse 
sind und daher miterlebt werden«. rie-

mann verweist mit seinem begriff der »ge-

schehnisse« auf ein abstraktes, eigentlich 
nicht-sagbares, jedoch inhaltliches. der 
soziologe und musikologe theodor w. 
 adorno will der musik auch »negative« 
ausdrucksaspekte und ausdrucksmöglich-

keiten zuschreiben – beispielsweise bei den 
kompositionen gustav mahlers –, wie sie 
eigentlich nur in der literatur oder malerei 
möglich sind; und über musik, so sagt 
 daniel barenboim, könne »man eigentlich 
nicht sprechen«.
 

Wortlos richtig

erfahrungsgemäß sprechen instrumenta-

listen nicht gern über kunst und musik. 
leichter fällt es ihnen, über mundstücke, 
tonansprache, bauweise und material ihrer 
»erwerbszweige«, der instrumente, zu 
fachsimpeln, als über ihre künstlerischen 
intentionen zu berichten. die tatsache, 
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heute mit den gleichen traditionellen 
werkzeugen! mühsam, aber sehr gut! auf 
alten aufnahmen der dresdner staats-
kapelle aus den 40er und 50er Jahren kann 
man noch den legendären trompeter wil-
helm simon hören, dessen schüler rudolf 
Haase in dresden, Horst eichler bei den 
berliner philharmonikern und franz willy 
neugebauer, köln, diese klangschule wei-
tertrugen. auch Herbert lätzsch, bremen, 
greift auf die deutsche blechbläsertradi-
tion zurück und seine instrumente genie-

ßen heute in bläserkreisen höchstes an-
sehen.

diese wenigen beispiele lassen sich bei 
waldhörnern (kruspe und alexander), den 
Holzbläsern (püchner/fagott, ursprünglich 
graslitz/böhmen, Hammig/flöte, Vogtland 
oder wurlitzer/klarinette) fortsetzen. im-

mer stehen instrumentenbauer und musi-
ker in einer reihe in ihrem bemühen, den 
solo- oder orchesterklang so reich und 
vielseitig wie möglich zu gestalten!

verachtet Mir die Meister nicht 
und ehret ihre Kunst 

ich erinnere mich oft und gern an die vielen 
tage, die ich in markneukirchen/Vogtland 
in der werkstatt von Horst Voigt zu-
brachte, um instrumente von der diskant-

posaune über die altposaune bis zur viel-
seitig verwendbaren tenorbassposaune in 
verschiedenen mensuren für mich oder 

meine schüler mitzuentwickeln. er baute 
damals auch filigrane historische instru-

mente aus dem grassi-museum in leipzig 
nach. großartig! Zu dieser Zeit erhielt er 
noch etwa 1,40 ostmark pro stunde (wir 
sagten dazu: »aluchips«), lebte in einem 
nur schwer zu beheizenden Haus mit 
»plumpsklo« und kämpfte um die aner-

kennung als kunsthandwerker, um etwas 
mehr zu verdienen. die musiker der ost-

deutschen spitzenorchester bliesen alle 
Voigt-posaunen; dies verhalf diesem arg-

wöhnisch staatlich kontrollierten privat-

handwerker zur überfälligen staatlichen 
anerkennung. unsere meisterinstrumente 
verkaufte er uns unter der Hand, da er 

durch die genossenschaft an »masse« ge-

bunden war, jedoch »klasse« herstellen 
konnte und wollte. Heute wird die tradition 
der firma Voigt von familienmitgliedern 

sehr erfolgreich weitergeführt.

flüchtige JuWelen  

für daniel barenboim ist die traditionelle 
deutsche orchesterkultur ein Juwel, das es 
zu bewahren gilt. er schwärmt von diesem 
klang, der, nach seinen worten, anfang 
der 50er Jahre am unverfälschtesten im 
israel  philharmonic orchestra zu hören ge-

wesen sei, wohin sich viele der besten 
deutschen und europäischen orchester-

musiker vor der nazidiktatur gerettet ha-

ben. als barenboim zu seinen intentionen 
hinsichtlich der berliner staatskapelle, die 

dass die großen ausführenden musik abso-

lut hören und ihr künstlerisches umfeld 
wortlos höchst differenziert wahrnehmen, 
macht es ihnen schwer, über kunst zu »par-

lieren«. wer die musikalische sprache ab-

solut hört und mit dem instrument musik 
»spricht«, braucht keinen dolmetscher, um 
den sinn seines tuns plausibel zu machen. 
instrumentalpädagogen haben es da un-

gleich schwerer und die vielen uninspiriert 
spielenden schüler oder amateure bewei-
sen die verbalen probleme der künstleri-
schen inhaltsvermittlung vieler lehrer. 

sprache, die für dich dichtet 
unD Denkt: DeutSCher klang – 
hören, staunen, spielen!

wenn bereits das, womit wir unsere bröt-

chen verdienen, begrifflich so schwer fass-

bar ist, um wieviel komplizierter wird eine 
annäherung in dieser betrachtung an die 
beschreibung des klangs, der uns noch im-

mer umgibt, also des »deutschen klangs«. 
an diesem künstlerischen phänomen ha-

ben die instrumentenbauer über viele ge-

nerationen einen ebenso entscheidenden 
anteil wie die ausführenden selbst. sie un-

terstützten die instrumentalisten auf der 
suche nach immer effektiverer technik, 
Verbesserung der applikaturen und nach 
dem klang, der den ausdrucksbedürfnis-

sen der künstler am weitesten entgegen 
kommt. der instrumentenbau ist im besten 
wortsinn kunsthandwerk. 

Was prägt uns?

mein klangideal wurde schon während des 
studiums durch das weschke-modell der 
posaunen von eduard Kruspe, erfurt, ge-

prägt. paul weschke, am anfang des 20. 
Jahrhunderts soloposaunist der könig-
lichen oper zu berlin, hatte das Ziel, eine 
tenorposaune zu entwickeln, auf der man 
»viel klang mit wenig luft« erreichen kön-

ne. noch heute werden diese instrumente 
geblasen und ein weschke-modell von 
 kruspe wird einem buchstäblich aus der 
Hand gerissen. der posaunist und kompo-

nist eugen reiche, der sich mit seinem 

a-dur-konzert mit 21 Jahren sein eigenes 
probespielstück für die oper in st. peters-

burg geschrieben hatte, arbeitete mit paul 
weschke zusammen und brachte die deut-

sche posaunentradition so auch nach russ-

land. 

einen ähnlichen ruf wie kruspe in erfurt 
hatte die sächsische trompetenschule von 
Heckel, nachmals windisch in dresden. die 
nachfolger arno windischs arbeiten noch F
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er nun schon seit 1993 leitet, befragt 
 wurde, meinte er vergleichend, er habe in 
berlin ein wunderbares altes möbelstück 
vorgefunden, das jahrelang auf einem 
speicher verstaubte und nur aufgearbeitet 
und aufpoliert werden musste. er gibt mei-
nes erachtens die beste definition von 
klang, also auch vom deutschen orches-

terklang, wenn er sagt: »klang ist leben!« 
damit meint er das sowohl gegenwärtige 
und spontane als auch flüchtige und per-

sönliche jeder musikalischen interpreta-
tion, also auch den jeden musikalischen aus-

druck mitgestaltenden klang. und er ver-

weist mit seinem bild mittelbar gleichzeitig 
auf die unverzichtbare werteorientierte 
Hörschulung und Hörerfahrung eines jeden 
instrumentalisten auch in der blasmusik! 

insbesondere bei jugendlichen musikern ist 
die entwicklung von hochdifferenzierten 
Hörbedürfnissen eine grundlegende Vor-

aussetzung einer tiefgreifenden musik- 
und kulturerziehung, denn musik und 
klang finden ihre ausprägung und diffe-

renzierung ja zunächst im kopf. deshalb 
möchte ich zu dem barenboim’schen topos 
hinzufügen: »klang ist erleben!« und er-

gänzen, dass der deutsche orchesterklang 
weltweit hochgeachtet und oft kopiert 
wird. begünstigt wurde die orchesterent-

wicklung in deutschland im wesentlichen 
durch folgende faktoren.

loBet Mir den föderalisMus

die viel geschmähte kleinstaaterei in 
deutschland führte zur geistigen Vielfalt. 
Heinrich Heine spottete zwar noch bei 
 einer wanderung in deutschland, dass ihm 

»das halbe fürstentum bückeburg an den 
füßen kleben« geblieben sei. diese klein-

staaterei begünstigte jedoch eine unge-

heure kulturelle und künstlerische blüte 
und Vielfalt, die zusätzlich von den sich 
emanzipierenden reichen bürgerstädten, 
wie zum beispiel leipzig oder Hamburg, 
übernommen und weitergeführt wurde. 
Jeder kleine fürst, jede selbstbewusste 
stadt versuchte, nach ihren finanziellen 
möglichkeiten mit theatern, dichtern und 
musikern zu glänzen.

das Wandern War  
nicht nur des Müllers lust

dieses hatte einen großen bedarf an guten 
musikern zur folge und führte zu wander-

bewegungen bedeutender künstler zwi-
schen petersburg und london, oslo und 
Venedig, prag und berlin, durch viele län-

der und kulturregionen, bis sie beispiels-

weise in putbus, altenburg oder mannheim 
für eine reihe von Jahren blieben, um ein 
vielgestaltiges, hochambitioniertes mu-

sikleben zu prägen und zu gestalten. Viele 
der wandermusiker zogen bis nach ame-
rika und gaben den heute berühmten 
orches tern in der neuen welt großartige 
impulse. 

die mobilität der deutschen, böhmischen, 
russischen, jüdischen, polnischen oder 
auch englischen musiker, die häufig in 
 personalunion sowohl instrumentalisten, 
dirigenten als auch komponisten waren, 
kann uns heute nur erstaunen, mussten 

sie doch oft wochenlang unter schwersten 
bedingungen bei wind und wetter durch 
die lande ziehen.

nicht nur aMeriKa ist ein 
schMelztiegel der Kulturen  

deutschland war durch seine größe und 
zentrale lage im Herzen europas gewisser-

maßen schnittpunkt und schmelztiegel 
großer kulturströme von ost nach west 
und von nord nach süd. Hier treffen sich 
französisch-romanische eleganz und sen-
timental-brachiales slawisches gefühl, 
 jüdisch-schluchzende, süß-melancholische 
melodik (denken sie beispielsweise an die 
hinreißend schönen synagogalgesänge 
oder die aus der seele herausquellende 
musik von ernest bloch, 1880 bis 1959) und 
düster-dunkle nordeuropäische mentalität 
und, nicht zu vergessen, italienische san-

gesfreude, das belcanto, und vermischen 
sich zu dem, was man heute »deutschen 
orchesterklang« nennt. Zu ihrer Zeit  wurde 
mozart auch als der italienischste und 
gluck als der französischste komponist be-

zeichnet. 

man kann also mit fug und recht sagen, 
dass die deutsche orchesterkultur eine 
mittelpunktfunktion einnimmt bei gleich-

zeitiger enormer integrationsfähigkeit ver-

schiedenster geistiger und kultureller strö-

mungen. der deutsche orchesterklang ist 
das nationale ergebnis multikultureller 
Verflechtungen und reflexionen in der 
auseinandersetzung der musikalischen 
protagonisten mit musik, ihren inhalten 
und instrumentalen fragestellungen. be-

günstigt wurde diese entwicklung dadurch, 
dass schon in der antike der tonkunst die 
kraft einer universalen sprache zuge-

schrieben wurde. in deutschland jedoch 
war musik immer auch eine intime kommu-

nikationsform in überschaubaren urbanen 
gemeinschaften mit einem hohen identifi-
kationsbedürfnis des einzelnen mit der ihn 
umgebenden künstlerischen umwelt. die 
musiker des mannheimer nationaltheaters 
gehören noch heute zu den geachteten 
mitbürgern ihrer stadt. sie sind stolz da-
rauf, dass sie die deutsche musikkultur 
schon vor Jahrhunderten maßgeblich mit 
begründet haben. 

der deutsche orchesterklang ist dunkel, 
trotzdem schlank und ungeheuer farben-

reich. er korreliert immer mit stil, geist 
und inhalt des werks. die klanganlage 
deutscher traditionsorchester ist weich-
samtig, feingliedrig, ja fast ein wenig »par-

fümiert« und bewegt sich immer im span-

nungsfeld von glanz und leidenschaft. alle 
diese eigenschaften lassen sich auch auf 
unsere blasmusik übertragen! leider hört 
man sie nur zu selten!
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auch musik lebt von synonymen und me-

taphern – wir müssen sie nur erkennen! 
meine sehr verehrten leserinnen und le-

ser, lassen sie uns sprachen lieben – die 
von shakespeare oder shaw, luther oder 
thomas mann genau so, wie die bachs, 
brahms’ und rudins, maslankas, csollánys 
oder melillos. für die interpretation von 
musik gibt es nicht nur eine lesart – das 
wäre ja schrecklich –, sondern erst aus der 
klanglichen, artikulatorischen und geistig 
verinnerlichten individuellen sicht und be-

wertung der gestalterischen mittel werden 
die möglichkeiten unserer kunst deutlich 
und hörbar. und im orchester vereinigen 
sich individualität und objektivität zur tief-

greifenden erkenntnis dessen, was der 
komponist gemeint haben könnte. die 
kunst unserer instrumentenbauer bleibt 
bei diesem prozess auch in Zukunft unver-

zichtbar!  z

che, dass die sehnsucht nach klangvielfalt 
und nach tiefe im ausdruck durchaus vor-

handen und nur verschüttet ist. und immer 
wieder kommen neue musiker zu uns, die 
genau deswegen den weg in die mühevolle 
freude unserer arbeit gesucht haben. 

fragen eIneS »hörenDen 
muSIkerS« (freI naCh BreCht)

mit besonderem Vergnügen erlebe ich 
dann, dass viele von ihnen zu den renom-

mierten instrumentenbauern gehen oder 
sich von den musikern der staatskapelle 
beim instrumentenkauf beraten lassen. sie 
lernen ganz schnell, dass aussage, klang 
und Handwerkszeug ganz eng miteinander 
korrelieren und sich die emotional-psychi-
schen schwingungen wesentlich leichter 
mit bestem material in instrumentale 
schwingungen transformieren lassen. 

Wo stehen Wir?

immer wieder erlebe ich in fachgesprä-

chen, dass viele, auch professionelle musi-
ker über die klangtraditionen und den all-
gemeinen aussagereichtum der musik zu 
wenig wissen und auch der meinung sind, 
dass dies alles für uns heute keine rele- 

vanz mehr besäße. die schönheit einer 
blume, die ich nicht kenne, ist mir mög-
licherweise auch nicht wichtig. aber unsere 
musik kultur besitzt so viele deutungsmög-

lichkeiten, dass es ein Jammer wäre, auf 
diesen reichtum zu verzichten. wir sind 
durch die digitale Vereinheitlichung des 
klangs durch die medien in unserer dif fe-
renzierungs fähigkeit verarmt und werden 
dadurch auch um mannigfaltige und reiche 
ge dankenvielfalt gebracht. wir älteren, 
die es noch besser wissen müssten, wer- 

den immer enttäuschter und flügellahmer, 
anstatt die rufer in einer kulturwüste zu 
sein. 

wenn wir nicht mehr bereit sind, auf die 
wunderbare sprachvielfalt zum beispiel 
von maximilian schell hinzuweisen und den 
verhängnisvollen sprachsalat eines durch-

schnittlichen krimimimen deshalb tolerie-

ren, weil wir uns besseres nicht mehr vor-

stellen können, dann sinkt unsere sprache 
auf die tiefe stufe kindischen lallens. »aus 
dem munde von primitiven klingt jede 
sprache wie Hundegebell.« diesen bösen, 
aber treffenden aphorismus können wir 
auch auf die zunehmende einförmigkeit 
unserer musikalischen interpretationen an-

wenden. dabei beweisen mir die musiker 
der dresdner bläserphilharmonie jede wo-
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Von JoHanna iMM

Wie in Vielen anderen HandWerKSberufen Hat ten 

frauen auCH iM MetallblaSinStruMentenbau lange 

zeit niCHtS Verloren. 1978 legte die erSte frau in 

deutSCHland eine prüfung zur MetallblaSinStru-

MentenMaCHerMeiSterin ab. Mit tlerWeile intereS-

Sieren SiCH JedoCH iMMer MeHr Junge frauen für 

eine auSbildung in dieSeM bereiCH. einer aKtuellen 

studie des sopHie-drinker-instituts Zufolge ist 

daS intereSSe für den beruf Vor alleM in den letz-

ten 15 JaHren Stetig geWaCHSen. trotzdeM MaCHen 

frauen biS Heute einen eHer geringen anteil der 

 beSCHäftigten iM MetallblaSinStruMentenbau auS. 

daHer iSt eS für bl äSerinnen und bl äSer iMMer 

noCH et WaS beSondereS, auf eine frau Hinter der 

WerKbanK zu treffen. 

nIchts für zarte fInger 
DreI metaLLbLasInstrumentenmacherInnen 

 berIchten von Ihren erfahrungen

linea i. trägt dicke ohrenschützer und nicht mehr ganz weiße 

 arbeitshandschuhe. ihre dunkle Jeans ist fleckig, das t-Shirt mit 

kleinen löchern übersät. der geruch von Staub, Metall und polier-

paste hängt in der luft. Helles neonlicht verleiht den schweren 

 Maschinen ein erhabenes äußeres, tiefe decken lassen diese über-

dimensional groß erscheinen. das wummernde getöse der polier-

maschine erfüllt den raum. Mit erhobener Stimme versucht linea 

i. dennoch, verschiedene arbeitsvorgänge zu erläutern. immer 

wieder hält sie das Schallstück einer posaune prüfend gegen das 

licht: »es kommt vor allem auf Sorgfalt und genauigkeit an.« 

Schließlich spiele am ende nicht nur die Klangqualität, sondern 

auch die optik des instruments eine große rolle.

die 21-Jährige steht kurz vor dem abschluss ihrer ausbildung zur 

Metallblasinstrumentenmacherin. Seit fast drei Jahren beweist sie 

jeden tag aufs neue ihr handwerkliches geschick. arbeiten wie das 

ausbeulen eines Schallbechers, das einschleifen von Ventilen oder 

das Schmieden von Stützen sind für sie längst routine geworden. 

eine richtige leidenschaft hingegen hat sie in den letzten zweiein-

halb Jahren für den neubau der instrumente entwickelt. behutsam 

befreit sie eine trompete aus ihrem gepolsterten Koffer. »erst am 

ende wird mir wieder so richtig bewusst, dass ich das ganze in stru-

ment selbst gebaut habe.« gelassen bewegt sich die junge frau 

durch die Werkstatt. zwischen poliermaschine, drehbank und blei- F
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küche widmet sie sich voller eifer ihren aufgaben. Von Metallblas-

instrumentenmacherinnen höheren alters weiß sie aber auch, dass 

es ihr früher vermutlich deutlich schwerer gefallen wäre, in diesem 

Handwerk fuß zu fassen. 

tatsächlich wurde das Handwerk viele hundert Jahre lang aus-

schließlich von Männern ausgeübt. anders als im geigen- oder 

Klavier bau tauchen im Metallblasinstrumentenbau nach heutigem 

Kenntnisstand erst in der zweiten Hälfte des 20. Jahrhunderts 

handwerklich tätige frauen auf. nachdem die Meister lange zeit 

unter sich gewesen waren, wurde es den frauen nicht besonders 

leicht gemacht, hier ihren platz zu finden. 

diese erfahrung musste auch nina o. machen, deren ausbildung 

zur Metallblasinstrumentenmacherin mittlerweile gut 30 Jahre zu-

rückliegt. Wie die meisten ihrer Kolleginnen und Kollegen gelangte 

sie über das Spielen eines blasinstruments zu ihrem heutigen be-

ruf. ein kleines Missgeschick führte sie damals zu ihrem zukünf-

tigen ausbildungsbetrieb: »ich hatte die Ventile meiner trompete 

falsch geölt, sie liefen nicht mehr richtig.« der besuch in der Werk-

statt weckte ihr interesse, kurze zeit später hatte sie den aus-

bildungsplatz in der tasche. bis heute erinnert sie sich gern an die 

zeit in der bremer Werkstatt zurück. Sie muss aber zugeben, dass 

es trotz ihrer netten Kollegen auch schwierige zeiten gab. »eine 

richtige Männerwirtschaft war das. immer diese unanständigen 

Sprüche, mit denen sie uns verunsichern wollten.« es habe Mo-

mente gegeben, in denen sie am liebsten alles hingeworfen hätte. 

am nächsten tag sei sie dennoch immer pünktlich zur arbeit er-

schienen – die begeisterung für den beruf konnten ihr die rauen 

umgangsformen nämlich nicht nehmen. trotzdem widmete sie 

sich nach einigen Jahren als gesellin erst einmal ausgiebig ihrer 

 familie. erst viele Jahre nach der geburt ihrer drei Kinder ent-

wickelte nina o. den Wunsch nach einer eigenen Werkstatt.

eine kleine Hintertür führt vom Wohnbereich des restaurierten 

bauernhauses in ihr eigenes kleines reich. auf der Werkbank sta-

peln sich Werkzeuge, eine fotografie zeigt nina o. als stolze 

16-Jährige an ihrem alten arbeitsplatz. auf Haken an der Wand 

 reflektieren Waldhörner und trompeten das licht der hellen neon-

röhre und warten geduldig auf ihre reparatur. »die leute haben 

mir sofort die bude eingerannt.« trotzdem wagte die selbststän-

dige Metallblasinstrumentenmacherin es nie, ihr zweites Standbein 

bei der post ganz aufzugeben. als sich schließlich die gelegenheit 

zu einer Vollzeitbeschäftigung bot, griff sie zu. »ich bin da eher ein 

Sicher heitsmensch. und die Kinder waren in der ausbildung.« Seit 

einiger zeit betreibt nina o. ihre Werkstatt daher nur noch neben-

beruflich. einige Kunden sind ihr über die Jahre treu geblieben. Sie 

schätzen vor allem die flexibilität der Handwerkerin. es kommt 

aber auch immer mal wieder vor, dass nina o. sich vor fremden für 

ihren beruf rechtfertigen muss. »Viele können sich überhaupt nicht 

vorstellen, dass frauen das kräftemäßig überhaupt schaffen.«

Metallblasinstrumentenmachermeister Hans Kromat kann über 

einwände wie diese nur den Kopf schütteln. der selbstständige 

Handwerker weiß aus eigener erfahrung, dass zweifel dieser art in 

der regel völlig unberechtigt sind. »im grunde ist doch eher eine 

gute arbeitstechnik entscheidend. und im übrigen arbeiten wir ja 

Linea I. beim Löten
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auch in einem team, in dem jeder unterschiedliche Stärken hat.« 

trotzdem werden frauen im Metallblasinstrumentenbau bis heute 

überraschend häufig mit Vorbehalten dieser art konfrontiert. tat-

sächlich gehe man laut einer Studie des Sophie-drinker-instituts in 

großen Kreisen immer noch davon aus, dass die arbeit für frauen 

zu schmutzig und vor allem anstrengend sei. Mit aussagen wie »im 

richtigen blechblasinstrumentenbauhandwerk ist die  arbeit zu 

hart« würden frauen schon im Vorfeld aufgrund ihres  geschlechts 

disqualifiziert. 

anne d. ist von den ergebnissen der Studie nicht besonders über-

rascht. als die heute 32-Jährige sich vor gut 14 Jahren auf die Suche 

nach einem geeigneten ausbildungsbetrieb machte, wurde sie 

häufig  aus ähnlichen gründen wieder nach Hause geschickt. dabei 

begegneten ihr neben klaren ansagen auch ausreden: »Wir bräuch-

ten weitere Sanitärräume, wenn wir frauen anstellen.« in den meis-

ten fällen hätten die potenziellen ausbilder einfach bezweifelt, 

dass ein Mädchen eine richtige Vorstellung vom berufsalltag habe. 

glücklicherweise traf sie auf ihrer reise quer durch die bundes-

republik auch auf Meister, die bereits gute erfahrungen mit weib-

lichen lehrlingen gemacht hatten. »Viele sind der Meinung, dass 

frauen im Handwerk besonders großen einsatz zeigen.« auch hät-

ten frauen häufig eine positive Wirkung auf das betriebsklima. ihr 

ausbilder Hans Kromat kann dies nur bestätigen und bedauert 

sehr, dass anne d. dem beruf nach einigen gemeinsamen Jahren in 

der Werkstatt vorerst den rücken zugekehrt hat. »Sie ist eine gute 

instrumentenbauerin. Sehr teamfähig, mit einem guten blick für 

das große ganze – solche Kräfte braucht unser Handwerk!« 

Mit einem architekturstudium erfüllt die junge frau sich nun einen 

Jugendtraum. »ich hatte Heimweh und für mich das gefühl, auch 

nach neun Jahren noch nicht angekommen zu sein.« Mit etwas ab-

stand beobachtet sie seitdem die allgemeine entwicklung des 

Handwerks. »obwohl die meisten Menschen keine reale Vor-

stellung von den arbeitsvorgängen haben, scheinen sie einer frau 

in der Werkstatt erst einmal keine großen fachkenntnisse zuzu-

trauen.« generell sei die berufsgruppe einfach zu klein, um in der 

 Öffentlichkeit wirklich auf interesse zu stoßen. anne d. findet es 

 daher überhaupt nicht erstaunlich, dass nur wenige junge frauen 

auf diesen beruf aufmerksam werden und ihren Wunsch dann auch 

in die tat umsetzen. 

für die geringe anzahl von frauen ist laut der Studie des Sophie-

drinker-instituts auch die tatsache verantwortlich, dass das inte-

resse für den beruf in den allermeisten fällen durch das Musizieren 

auf einem blechblasinstrument geweckt werde. da in blechbläser-

ensembles bis heute auch im laienbereich häufig Männer über-

wiegen, sei es daher kaum verwunderlich, dass verhältnismäßig 

wenige junge frauen mit dem berufsfeld in berührung kämen. 

für linea i. hingegen ist eine frau im Metallblasinstrumentenbau 

keine besonderheit. als tochter eines Metallblasinstrumenten-

machermeisters ist sie praktisch mit dem Handwerk groß gewor-

den. Schon im Kindergartenalter verbrachte sie ganze nachmit-

tage in der Werkstatt – bis heute schmücken die ergebnisse ihrer 

experimente den arbeitsplatz ihres Vaters. 

aus ihrem freundeskreis weiß sie aber auch, dass viele Handwerks-

berufe immer noch als Männerberufe gelten. deshalb ist sie davon 

überzeugt, dass frauen nicht zufällig zu einem beruf wie diesem 

kommen. »es muss dich schon wirklich interessieren, du musst dich 

bewusst dafür entscheiden.« außer frage steht für die junge frau 

aber auch, dass der beruf nicht für jede geeignet ist. »Wer auf 

 lackierte fingernägel nicht verzichten kann, ist hier sicher nicht 

 besonders gut aufgehoben.« Wie zum beweis betrachtet sie ihre 

beanspruchten Hände. Sie selbst sieht diesen aspekt ihres berufs 

jedoch ganz pragmatisch: »Handwerksberufe hinterlassen eben 

sichtbare Spuren.« dafür werde man aber auch regelmäßig mit ei-

nem tollen endprodukt belohnt. und – da sind sich linea i. und 

anne d. einig – die Qualität der produkte habe in ihrem umkreis 

bisher noch jeden Vorbehalt gegenüber frauen im Metallblas-

instrumenten bau aus dem Weg räumen können. 

die vollständigen ergebnisse der von der autorin durchgeführten 

Studie wurden auf der Website des Sophie-drinker-instituts ver-

öffentlicht: www.sophie-drinker-institut.de  z

Anne D.
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Hauptunterschied zwischen den beiden 

trompetentypen. aufgrund der bauweise 

und der Ventilanordnung ist die Mundrohr-

führung – der Weg vom Mundstück bis zur 

Ventilgruppe – eine ganz andere. bei der 

deutschen trompete führt das Mundrohr 

geradewegs zur Maschine, der Weg bis 

zum ersten Ventil ist daher extrem kurz. 

das Mundrohr der amerikanischen trom-

pete ist hingegen im Vergleich dazu recht 

lang, es geht erst einmal an der Ventil-

gruppe vorbei und dann über den Stimm-

zug zurück in das dritte Ventil. das heißt, 

die Ventilgruppe wird nicht nur »rück-

wärts« durchlaufen, sondern ist im rohr-

verlauf des instruments viel später plat-

ziert. dadurch entstehen ganz andere 

Schwingungsverhältnisse, ganz andere 

obertonreihen. ein weiterer unterschied 

liegt auch in der Materialbearbeitung. die 

tradition des deutschen trompetenbaus, 

die vor allem durch Heckel in dresden be-

einflusst und später durch firmen wie Mon-

ke in Köln weitergeführt wurde, pflegte 

eine völlig andere Metallbearbeitung. das 

Material wurde sehr ausgiebig von Hand 

gehämmert und dadurch stark verdichtet. 

alte Heckel-trompeten etwa haben eine 

sehr dünne Wandstärke, die aber durchaus 

noch erstaunlich stabil ist. da unterschei-

den sich die Manufakturbetriebe deutlich 

von der Massenfertigung aus asien.

herr theinert, wie amerikanisch ist eine 
amerikanische trompete?

das ist eine exzellente frage. die trompete 

hat ihre Wurzeln natürlich nicht in amerika. 

deshalb ist der begriff tatsächlich irre-

führend. aber die tatsache, dass dieser 

Kontinent das périnet-Ventil in einem sol-

chen Maß dem drehventil gegenüber be-

vorzugte, hat dazu geführt, dass dieses 

 instrument heute als amerikanische oder 

Jazz-trompete bezeichnet wird. das dreh-

ventil-pendant hierzu ist hauptsächlich in 

deutschland und Österreich ansässig, 

wenngleich es in den großen orchestern 

der Welt immer noch das instrument der 

Wahl ist, wenn es um bruckner, Mahler, 

Mozart oder auch beethoven geht. Vor die-

sem Hintergrund kann man von einem 

»amerikanischen instrument« sicher nicht 

mehr sprechen. allerdings ist das design 

der meisten modernen b-trompeten mit 

périnet-Ventilen am Vorbild des großen 

Vincent bach angelehnt – auch wenn dieser 

legendäre amerikanische instrumenten-

bauer ironischerweise als Vincenz Schro-

tenbach in Österreich geboren wurde und 

in der nähe von Wien aufwuchs. Von 

brooklyn aus – später dann Mount Vernon, 

new York und elkhart, indiana – hat die 

bach-trompete dann ihre internationale 

Vormachtstellung ausgebaut. 

in amerikanischen orchestern wird schon 
überwiegend die amerikanische trom­
pete gespielt – oder greift man aus klang­
lichen gründen auch auf die deutsche zu­
rück?  

es gibt sicherlich hier keine Standardregel, 

aber in den großen orchestern der uSa 

nimmt man die drehventil-trompete tat-

sächlich mitunter für deutsches repertoire 

her. aber ist eben immer noch die aus-

nahme in der hiesigen praxis. die dreh-

ventil-trompete fungiert hier lediglich als 

nebeninstrument. die périnet-trompete 

hat den bei weitem größten anteil im ame-

rikanischen Musikleben. 

Worin unterscheiden sich denn die trom­
peten genau? und wie sind da die Klang­
eigenschaften?

es ist sicherlich ein fehler, die unter schiede 

aus rein kosmetischer Sicht herzuleiten. 

natürlich sind die Ventile selbst am leich-

testen als unterschied erkennbar. Jeder 

merkt sofort, dass die Mechanik eine an-

dere ist. und natürlich hat diese auch ein-

fluss auf den luftstrom und blaswiderstand. 

dies macht sich sowohl beim legato-Spiel 

als auch wegen des Ventildurchgangs 

selbst in Hinsicht auf Klang und Spielweise 

bemerkbar. aber das ist nicht einmal der 

Von Kl auS Härtel

mit markus tHeinert über die un- 

terSCHiede aMeriKaniSCHer und 

europäiSCHer inStruMente und 

deren Kl ang zu SpreCHen, bietet 

SiCH an. denn Seit faSt eineM 

JaHr lebt und arbeitet er in den 

Sta aten. Wagen Wir alSo einen 

bliCK über den groSSen teiCH. 
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aber grundsätzlich kann man vermutlich 
nicht von vor­ oder nachteilen des je­
weiligen typs sprechen.

es fängt zumeist mit einem Missverständ-

nis an. Viele denken, auf einer deutschen 

trompete könne man besser deutsche 

Kompositionen spielen, und mit einer ame-

rikanischen trompete gelänge ein gersh-

win leichter. So einfach ist es sicherlich 

nicht. denn wenn man die instrumenten-

typen nur vom Konzept her unterscheiden 

kann, aber nicht nach gehör, dann ist das 

wenig erfolgversprechend. ich muss doch 

darauf achten, was wirklich in der oberton-

struktur, was in der Mischfähigkeit mit den 

anderen instrumenten im orchester an-

ders ist. einfach nur das instrument zu 

wechseln und zu glauben, jetzt klänge 

bruckner nach bruckner, wäre verkürzt ge-

dacht. Selbstverständlich wird die fülle 

und der reichtum in der bruckner-instru-

mentation nicht alleine von den trompeten 

bestimmt. die ruhige bogenführung der 

Streicher ist ein wichtiges element des spe-

zifischen brucknerklangs und auch bei den 

Holzbläsern gibt es deutliche unterschie-

de. zu bruckners zeit waren die flöten we-

sentlich dunkler und weniger brillant. Wenn 

man auf diese feinheiten achtet, dann tre-

ten andere überlegungen in den Vorder-

grund, als nur nach Historie und tradition 

zu entscheiden. ich habe auch große Jazz-

trompeter gehört, die auf einer deutschen 

nebeneffekt, der vielleicht noch in der 

unter haltungsmusik zum tragen kommt, 

oder wenn man schnell mal die noten um-

blättern muss. ich glaube nicht, dass das 

wirklich ein Kriterium ist, um sich für die 

eine oder andere richtung zu entscheiden. 

sollte man als trompeter beide systeme 
beherrschen oder zumindest kennen?

Wie überall im leben hilft es, wenn wir un-

seren Horizont erweitern. deswegen hat 

die beschäftigung mit einer anderen in-

stru mentenbauart immer einen Sinn. na-

türlich verunsichert es am anfang. das 

 instrument spricht anders an, der luftbe-

darf ist ein anderer. dem »amerikanischen 

trompeter« wird die deutsche trompete 

wahrscheinlich viel zu scharf oder aggres-

siv reagieren, weil sie eben doch sehr 

schnell und leicht anspricht und einen et-

was ruhigeren luftstrom verträgt. umge-

kehrt kann der »deutsche trompeter« bei 

der amerikanischen trompete ganz andere 

intonationseigenschaften entdecken, als er 

sie von seinem eigenen instrument her ge-

wohnt ist. Man muss sich sicherlich um-

stellen und sich die zeit nehmen, wenn das 

abenteuer sich lohnen soll. aber es kann 

eine große bereicherung sein, wenn man 

sich entsprechend auf das jeweilige reper-

toire einstellen kann.

unterschiede gibt es nicht nur bei den 
trompeten. auch posaunen gibt es in 
amerikanischer und deutscher Bauweise. 

die position des posaunenzugs im Verhält-

nis zum Schallstück ist eine grundlegend 

andere. Hier hat sich das amerikanische 

Modell inzwischen weltweit durchgesetzt. 

das sagt aber gar nichts aus. die instru-

mentenbauer stammten ursprünglich ja 

ebenfalls aus europa. Von der amerikani-

schen posaune spricht man deswegen, weil 

sich in den uSa eine standardisierte bau-

weise überhaupt erst entwickelt hat. die 

deutsche posaune, wie sie eduard Kruspe 

noch gebaut hat, wird dagegen immer sel-

tener. das ist sehr schade, aber sie ist eben 

in den immer internationaler besetzten 

orches tern deutschlands nicht mehr so 

vertreten, wie dies noch vor 30 Jahren der 

fall war, als ich als junger Student nach 

berlin gekommen bin.

führt das auch zur vereinheitlichung des 
Klangs? oder gibt es den deutschen 
Klang noch?

ich glaube, im bereich der blasorchester ist 

das hauptsächlich der verschiedenen in-

stru mentierung geschuldet. die zusam-

mensetzung von Holz- und blechbläsern ist 

doch sehr verschieden. Während amerika-

nische blasorchester im blech im grunde 

genommen ausgewogener und im Holz da-

für kräftiger besetzt sind, weisen deutsche 

orchester in der regel eine blechlastigkeit 

auf. allein aufgrund dieser Verschiebung 

der instrumentenfamilien entstehen deut-

liche Klangunterschiede. Wenn sich die 

Melodieführung auf der einen Seite mehr 

in den flügelhörnern, trompeten und te-

norhörnern abspielt, auf der anderen hin-

gegen vorrangig in flöten, oboen, Klari-

netten und Saxofonen, dann wird sich 

zwangsläufig ein Klangunterschied einstel-

len. ich glaube aber, dass die ausbildung 

der Musiker, wenn sie denn auf dem glei-

chen instrumentarium erfolgt, nicht mehr 

ganz so weit auseinander liegt. da hat sich 

viel globalisiert und internationalisiert. es 

gibt heutzutage viel stärkere einflüsse aus 

anderen ländern und anderen traditionen. 

die einmaligkeit regionaler Klangkulturen, 

wie sie heute noch von den berlinern oder 

den Wiener philharmonikern verkörpert 

wird, verschwindet immer mehr aus der or-

chesterlandschaft. 

liegt dies bei den Blasorchestern auch an 
der angebotenen – globalisierten – lite­
ratur? 

das hat sicherlich damit zu tun. Komponis-

ten, die nur mit einer einzigen instrumen-

tierungsvorstellung arbeiten, haben damit 

zu kämpfen, dass in den verschiedenen 

ländern die partitur anders besetzt wird – 

auch wenn die Stärke eines jeden registers 

ausdrücklich empfohlen ist. die dominanz 

der blechbläser in deutschen orchestern 

gegenüber der dominanz des Holzes in 

amerikanischen ist ein gutes beispiel dafür. 

die niederländischen orchester oder bel-

gischen fanfaren sind noch einmal anders 

besetzt. Hier entstehen mit einer Stan-

dard instru men tierung in drei verschiede-

nen regionen komplett verschiedene er-

gebnisse. aber auch, wenn sich Komponis-

ten darauf einstellen und flexible beset-

zungsvorschläge machen, zum beispiel 

durch das Hinzufügen einer flügelhorn-

stimme, wird es Klangunterschiede geben. 

und nicht zuletzt wird das instrument, in 

das ich hineinspiele, den Klang prägen. 

Wenn ich auf einem anderen instrumen-

tentyp groß geworden bin, dann spiele ich 

auch anders hinein. ein Klarinettist, der mit 

dem boehm-System aufgewachsen ist und 

nun eine deutsche Klarinette spielt, wird 

nicht sofort so klingen wie ein deutscher 

Klarinettist. das braucht zeit. die unter-

»

«

Einfach nur das Instrument 
zu wechseln und zu glauben, 
jetzt klänge Bruckner nach 
Bruckner, wäre verkürzt 
gedacht.

drehventiltrompete fantastisch improvi-

sieren. es ist überhaupt nichts störend 

 dabei, außer man ist mit der falschen er-

wartung belastet, zum Jazz gehöre die 

 périnet-trompete und nichts anderes.

vermutlich nur eine randnotiz, aber die 
amerikanische trompete lässt sich be­
quemer einhändig spielen. 

durch die lage der Ventildrücker bei der 

deutschen Konzerttrompete muss die 

Handfläche recht unangenehm und un-

komfortabel unter das instrument gescho-

ben werden, will man dieses Modell mit der 

rechten Hand alleine spielen. das ist aus 

ergonomischer Sicht eher eine notlösung, 

während die périnet-trompete ohne zu-

hilfe nahme der linken recht stabil in der 

rechten Hand liegt. das ist sicherlich ein 
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Wäre eine Möglichkeit, vermehrt auf­
tragskompositionen anzustreben? dann 
wäre zumindest eine bestimmte instru­
mentierung im vordergrund. 

Sicher, aber der nachteil bestünde dann 

darin, dass der Komponist damit nicht so 

viel geld verdienen kann. es kann dann 

durchaus passieren, dass das Stück nur mit 

dieser einen gruppe erfolg hat – inter-

national gesehen aber kaum gespielt wer-

den kann. ich erwarte nicht nur Mut von 

den Komponisten, wünschenswert wäre 

natürlich auch eine gewisse unabhängig-

keit vom kommerziellen druck. den 

Wunsch zu hegen, das neue Stück aus eige-

ner feder solle von möglichst vielen or-

chestern gespielt werden, ist natürlich ein 

ganz normaler anspruch des Komponisten. 

Wenn durch auftragskompositionen die re-

gionalen instrumentierungen erhalten und 

lebendig bleiben – in Spanien etwa spielen 

die Streicher im blasorchester noch eine 

große rolle –, so wäre das in jedem falle 

erstrebenswert. das Verschwinden solcher 

lebendigen traditionen ist jammerschade!

vielen dank für das gespräch! z

tung nicht einfach hinnehmen, dass man 

mit einem ovalen bariton in der internatio-

nalen blasorchesterliteratur nichts mehr 

anfangen könne. denn von tonumfang, der 

tonlage und letztlich auch von den klang-

lichen und technischen Möglichkeiten kann 

mit diesem wunderbaren instrument 

durchaus auch eine eufoniumstimme dar-

gestellt werden. Sicherlich sind auch die 

Komponisten nicht aus der pflicht: Wenn 

sie vergessen, dass ein solches instrument 

existiert, werden sie sich damit auch ge-

danklich nicht mehr groß auseinanderset-

zen. dirigenten, Komponisten und instru-

mentenhersteller müssen gemeinsam Mut 

beweisen und diese nischen und regionale 

besonderheiten aufrechterhalten. es wäre 

ein großer Verlust für die Musikwelt, wenn 

wir hier von jahrhundertelangen traditio-

nen abschied nehmen müssten.

schiede in den orchestern werden also 

schon noch lange zeit bestehen bleiben. 

ich selbst bin ein großer freund dieser Viel-

falt, denn in den verschiedenen Schattie-

rungen und Klangnuancen liegen auch viel 

mehr Möglichkeiten, um auszuprobieren, 

wie sich die instrumente kombinieren las-

sen, wie sich die gruppen untereinander 

mischen und wie sie sich gegenseitig ver-

stärken oder abschwächen. Je größer die 

palette ist, desto kreativer kann man mit 

diesem potenzial umgehen. 

Welche Möglichkeiten gibt es, diese 
Klangvielfalt zu erhalten? es wird ja oft 
kritisiert, dass »alle gleich« klängen... 
und wer ist hier gefragt? der dirigent? 
der Komponist? die industrie? 

im grunde sind all die genannten gefragt. 

grob gesagt müssen Verbraucher und 

 industrie eng zusammenarbeiten. Sowohl 

in der instrumentenherstellung als auch bei 

den dirigenten sollte das bewusstsein er-

halten bleiben, dass diese Vielfalt zum le-

ben dazugehört. es braucht Mut, nischen-

instrumente weiter herzustellen. die diri-

genten und Musiker sollten die behaup-

»

«

Wenn Komponisten ver­
gessen, dass ein Instrument 
existiert, werden sie sich 
damit auch gedanklich 
nicht auseinandersetzen.
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Von Cornelia Härtl

Zugegeben – wenn man im euro-

päiSCHen rauM Von bl aSinStru-

Menten SpriCHt, denKt Man 

VerMutliCH niCHt zuallererSt 

an daS didgeridoo. naCH Wie 

Vor gilt eS in unSereM Kultur-

KreiS alS e xot. eine genauere 

betraCHtung loHnt SiCH aber 

definitiV: daS didgeridoo eig-

net SiCH näMliCH naCHWeiSliCH 

als tHerapie-instrument bei der 

beHandlung Von SCHl af apnoe.

Was ist schlafapnoe?

Schlafapnoe-patienten leiden unter nächt-

lichen atemaussetzern. diese dauern 

durchschnittlich etwa 20 bis 30 Sekunden. 

der Sauerstoffgehalt im blut sinkt darauf-

hin allmählich, worauf der Körper mit einer 

art alarm reagiert und den betroffenen 

aufweckt, um ihn zum luftholen zu brin-

gen. Jede nacht kann es auf diese Weise zu 

zahlreichen Weckreaktionen kommen, die 

allerdings so kurz sind, dass der betroffene 

selbst davon gar nichts mitbekommt. in 

vielen fällen bemerkt zuerst der partner 

die atempausen anhand des unregelmäßi-

gen Schnarchens.  trotzdem sind die atem-

pausen lange genug, um einen erholsamen 

Schlaf unmöglich zu machen. zu den 

Symp tomen gehört deshalb eine aus-

geprägte tagesmüdigkeit. die patienten 

fühlen sich oft schlapp, unkonzentriert und 

weniger leistungsfähig. Viele neigen au-

ßerdem zu Sekundenschlaf.

eine gängige behandlungsform sieht das 

tragen einer atemmaske im Schlaf vor. die 

Maske ist an ein gerät angeschlossen, das 

mit leichtem überdruck luft in die nase 

und zum teil auch in den Mundraum bläst. 

theraPIe-Instrument     D
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eIne echte aLternatIve beI schLafaPnoe

t     DIDgerIDoo

dadurch wird das zusammenfallen der 

atemwege und die damit verbundene un-

terbrechung der luftzufuhr verhindert.

alternative zur ateMMasKe

auch bei dem Schweizer alex Suarez wur-

de vor 15 Jahren obstruktive Schlafapnoe 

diagnostiziert und auch er sollte deshalb im 

Schlaf eine atemmaske tragen. »ich war 

damals 34 und der leidensdruck war relativ 

hoch. außer der Maske oder einer ope -

ration gab es keine perspektive.« damit 

wollte er sich aber nicht abfinden. Schon 

von Kindesbeinen an beschäftigte er sich 

mit asiatischer Kampfkunst und hatte 

demnach viel erfahrung im bereich Körper-

schulung. das bewog seinen arzt dazu, ihn 

nach einer idee zu fragen, wie man das 

binde gewebe und die Muskulatur im Hals 

festigen könnte. und so machte Suarez 

sich auf die Suche nach einer alternative. 

auf das didgeridoo kam er über einen 

Schüler, den er beim Spielen beobachtete: 

»ich sah, wie sich sein Hals beim Spielen 

bewegt, dass er speziell atmet und dass das 

instrument auch Vibrationen erzeugt.« die 

nachfrage bei seinem Schüler und ver-

schiedenen didgeridoo-lehrern ergab 

aber, dass diese trotz des didgeridoo-Spie-

lens schnarchen. 

dennoch verfolgte Suarez diesen ansatz 

weiter: er lieh sich ein plexiglas-instru-

ment, lernte es zu spielen und stellte 

 anhand der erfahrungen, die er damit 

machte, Muskulatur-, bindegewebs- sowie 

luftdruck-techniken zusammen und ent-

wickelte daraus schließlich seine eigene 

trainingsmethode: die asate-therapie. 

etwa drei Monate lang trainierte er so täg-

lich 20 bis 30 Minuten. dann wurde er er-

neut im Schlaflabor untersucht – und war 

geheilt. 

der Medizinische BeWeis

das universitätsspital zürich wurde auf 

diesen erfolg aufmerksam und führte – un-

terstützt durch Suarez’ therapiemethode 

– zwei Jahre lang eine Studie durch, die 

2005 im british Medical Journal publiziert 

wurde. »die Studie hatte große Wellen zur 

folge. bis dato gab es nämlich aus medizi-

nischer Sicht keine aktiv-therapie bei 

Schlafapnoe«, so Suarez. 

25 personen nahmen daran teil. 14 von 

 ihnen arbeiteten mit dem didgeridoo, der 

rest bildete die Kontrollgruppe. die did-

geridoo-Spieler trainierten pro Woche 

etwa fünf bis sechs tage für 20 bis 30 Minu-

ten. das ergebnis war eine signifikante 

Verbesserung  in bezug auf die tages-

müdigkeit, was wiederum mit einer gerin-

geren anzahl nächtlicher atemaussetzer 

zusammenhängt. diesen effekt bestätig-

ten auch die partner der patienten: »da-

durch, dass die partner nicht ständig angst 

haben mussten, dass der patient erstickt, 

verbesserte sich deren Schlafqualität eben-

falls.«

Während in der ersten Studie zunächst ein-

mal bewiesen werden musste, dass die 

asate-therapie eine Wirkung hat, ging 

man in einer anschließenden Studie 2014 

der frage auf den grund, was denn eigent-

lich der therapiemechanismus ist. dabei 

wurde festgestellt, dass sich parapharyn-

geale fettkörper an der rachenwand, die 

mit dem ausmaß der Schlafapnoe und des 

Schnarchens zusammenhängen, kleiner 

wurden, wenn die patienten viel übten. 

 Suarez erklärt: »Man hat mehr platz im 

Hals, die Muskulatur wird stärker und da-

durch reduzierten sich die atemaussetzer.«

DIe aSate-therapIe

die asate-therapie ist komplett auf die 

 behandlung der obstruktiven Schlafapnoe 

ausgerichtet. Vom herkömmlichen did-

geridoo-unterricht unterscheidet sie sich 

deshalb stark. »Man muss technisch ganz 

anders spielen«, ergänzt Suarez. in der 

asate-therapie werde mit »medizinischen 

didgeridoo« gearbeitet. Worin genau der 

unterschied besteht, will er aber nicht ver-

raten. »ich forsche seit zwölf Jahren zu die-

sem thema. im laufe der zeit sind immer 

wieder leute auf mich zugekommen, die 

auch mit dem didgeridoo arbeiten und da-

bei bestimmte effekte bemerkt haben. der 

große unterschied liegt aber darin, dass 

wir anhand der beiden Studien einen ech-

ten medizinischen beweis haben.«

im rahmen seiner forschungsarbeit ent-

wickelte Suarez auch ein spezielles thera-

pie-instrument aus plexiglas. didgeridoos 

aus eukalyptus-Holz sind in der regel län-

ger oder haben einen größeren durch-

messer. »Je nach proposition ist die fre-

quenzdichte nicht gut und oder man ver-

liert zu viel luft und dann kann man nicht 

therapieren.« im rahmen der Studie 

 musste er zur besseren Vergleichbarkeit 

der teilnehmer ein Standard-instrument 

entwickeln, mit dem in Kombination mit 

den Körperübungen ein optimaler effekt 

erzielt werden konnte.  

die asate-therapie von 

alex Suarez wird in 

verschiedenen Städten 

innerhalb der Schweiz 

in form von einem 

tagesseminar (6 Stun-

den) oder zwei halb­
tagesseminaren (2 x 3 

Stunden) angeboten. 

die Kosten hierfür lie-

gen bei 700 CHf (inklusive unterricht, 

instrument und tragbeutel).

ein asate-online­seminar mit dem 

acrylglas-instrument kostet 450 CHf/

euro (inklusive porto und Versand, 

ohne Mehrwertsteuer). die asate-on-

line-Seminare sind in zwei teile à zwei 

Stunden aufgeteilt und werden in ei-

nem abstand von zwei Wochen durch-

geführt. 

www.asate.ch 

» Alex SuArez
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des trainings hängt von der disziplin des 

patienten ab – das zeigte vor allem auch die 

zweite Studie aus zürich: »Je höher die dis-

ziplin, desto höher der effekt und desto 

schneller tritt die Wirkung ein.« 

Je nach Schweregrad der Krankheit trainie-

ren die patienten an fünf bis sechs tagen 

pro Woche etwa 20 bis 30 Minuten. »nach 

drei bis sechs Monaten kann man dann 

langsam anfangen zu reduzieren auf zwei 

bis drei tage pro Woche. patienten, die 

eine langzeit-therapie machen, trainieren 

noch ungefähr zwei- bis viermal im Monat 

für etwa 20 Minuten.« 

therapie ist  
Keine lästige pflicht

das Schöne an der therapie mit dem did-

geridoo ist: man kann im Kopf irgendwann 

umschalten – von therapie auf didgeridoo-

Spielen. denn schließlich wird hier trotz 

des therapeutischen ansatzes immer noch 

musiziert. und das erleichtert es den pa-

tienten nachweislich, die therapie auch 

langfristig durchzuziehen.  z

Suarez’ patienten stoßen zum teil im inter-

net auf die asate-therapie, teilweise wer-

den sie aber auch von Kliniken direkt darauf 

verwiesen. Man hat die Wahl zwischen 

 einem tages- oder zwei Halbtages-Semi-

naren, die in verschiedenen Städten der 

Schweiz durchgeführt werden. auch on-

line-Seminare werden angeboten, in denen 

die teilnehmer in einer Video-Konferenz 

die inhalte beigebracht bekommen. 

Wie aufwendig aber ist die asate-therapie 

und wie lange dauert es, bis sich tatsächlich 

besserung einstellt? Suarez hat mittler-

weile etwa 2000 patienten erfolgreich 

 behandelt und weiß: »der zeitraum der 

therapie hängt davon ab, wie schwer die 

erkrankung ist.« 

bei einer leichtgradigen Schlafapnoe be-

nötige man etwa ein bis zwei Monate, bei 

einer mittelgradigen erkrankung etwa 

zwei bis drei Monate und bei einer schwer-

gradigen Schlafapnoe ungefähr vier bis 

acht Monate. das ziel der therapie ist, 

dass die patienten auf dauer ihre atem-

maske nicht mehr benötigen. die Wirkung 

Suarez ging im laufe der zeit auch der 

 frage nach, ob man vielleicht auch mit an-

deren blasinstrumenten wie zum beispiel 

der trompete oder dem Waldhorn einen 

solchen effekt erzielen kann. aber: »Man 

braucht die starke Vibration des didgeri-

doos, um das bindegewebe der oberen 

atemwege zu stärken. bei anderen instru-

menten fehlt das.«

Das Therapie-Instrument, das in der 

Asate-Therapie verwendet wird. 



Von Hans-Jürgen scHa al

seinen namen Hat er Von der Zinke – dem tierHorn 

oder geweiHZacken. in anderen spracHen Heisst er 

cornett oder cornetto, also »HörncHen«. der Zink 

geHörte Vom 16. bis 18. JaHrHundert Zu den wicH-

tigsten instrumenten in der europäiscHen musik. 

eine moderne entsprecHung Hat er nicHt gefunden. 
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der mittelalterliche Vorläufer des Zinken war ein ausgehöhltes 
tierhorn mit grifflöchern – etwa wie das norwegische bukkehorn. 
die verbesserte Version aus Holz oder elfenbein etablierte sich in 
der renaissance: um das Jahr 1500 wurde der Zink zum führungs-

instrument der posaunen-ensembles, die motetten spielten und 
chöre begleiteten. angeblasen wird er mit einem kleinen kessel-
mundstück, das aus Horn, Holz, elfenbein oder messing gefertigt 

war und meist etwas seitlich auf die 
lippen gesetzt wurde. die finger-

technik entspricht weitgehend der 
blockflöte: Zinken haben sechs 
finger löcher und ein daumenloch. Der gLanz eInes 

zur geschIchte Des zInKen

sonnenstrahLs

für hohe töne braucht man zwar viel luftdruck, aber da es noch 
keine chromatischen trompeten gab, war der Zink als hohes blech-

blasinstrument (wenn auch aus Holz) konkurrenzlos. durch seine 
klangliche nähe zur menschlichen stimme eignete er sich zur 
 unterstützung der sopransänger. man verglich seinen ton bei 
frommem gesang mit dem »glanz eines sonnenstrahls, der durch 
die schatten oder die finsternis dringt«. der dichter c.f.d. schu-

bart reimte: »denn gott hält oft ein freudenfest / mit auserwählten 
christen; / und weil man da posaunen bläst, / so braucht man 
 Zinkenisten.«

um 1550 hatte sich der Zink als universell einsetzbares instrument 
etabliert, und das ensemble-format mit einem oder zwei Zinken 
und zwei bis drei posaunen wurde europaweit populär. 1619 
 beschrieb michael praetorius fünf grundtypen des Zinken: den 
 geraden sopran (cornetto diritto), den stillen (d. h. leisen) Zinken 
(cornetto muto), den krummen (cornetto curvo), den großen (cor-

no, cornetto torto) und den kleinen Zinken (cornettino). praktisch 
alle wichtigen komponisten des 16. und 17. Jahrhunderts verwen-

deten den Zinken in ihrer musik, darunter cesti, gabrieli, marini, 
monteverdi, pezel, praetorius, a. scarlatti, scheidt, schütz und 
stradella. es bestand also bei den kapellen ein großer bedarf an 
Zinken-instrumenten. im inventar der königin maria von ungarn 
waren 45 Zinken gelistet, 1585 erwarb erzherzog ferdinand ii. 23 
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Zinken für seine sammlung auf schloss ambras, die Hofkapelle 
stuttgart besaß 1589 mehr als 100 Zinken, die Hofkapelle kassel 
1613 immerhin 17 Zinken, ebenso viele hatte der Hof der medici in 
florenz, und Heinrich schütz brachte noch im Jahr 1629 sieben 
 Zinken aus italien mit. Virtuose Zinkenisten konnten sich damals 
durchaus einen namen machen – etwa giovanni bassano in Vene-

dig, august schubinger in toledo, antonio scandello in dresden, 
Zacharias Hertel in Halle oder bartolomeo bismantova in ferrara. 

Der krumme ZInk (Cornetto Curvo)

rund 75 prozent der etwa 300 erhaltenen historischen Zinken sind 
krumme Zinken, wie sie vor allem in italien und frankreich her-
gestellt wurden. der normale krumme Zink in sopranlage ist etwa 
60 cm lang und aus Hartholz gemacht, zum beispiel buchsbaum, 
ahorn oder birne. er hat eine weite konische innenbohrung und 
eine leichte krümmung vor allem im unteren bereich. die instru-

mentenmacher fügten diesen »welschen Zinken« in der regel aus 
zwei teilen zusammen und beklebten ihn dann zur abdichtung mit 
schwarz gefärbtem pergament oder leder – er war daher auch als 
»schwarzer Zink« bekannt. deutsche instrumentenbauer stellten 
ihn später auch aus einem einzigen geraden Holzstück her, das sie 
anschließend unter wasserdampf krümmten. die blütezeit des 
cornettos in italien fiel etwa in die Jahre 1610 bis 1635, als für ihn 
ausge sprochene Virtuosenpartien geschrieben wurden. aber auch 
später noch wurde das cornettspiel an einzelnen italienischen 
 Höfen gepflegt. so bestand die Hofkapelle (»concerto palatino«) in 
bologna nach 1650 noch aus vier Zinken und vier posaunen. für den 
Zink enisten andrea kilier in florenz komponierte giacomo perti 
sogar zwischen 1700 und 1708 noch schwierige und hohe cornett-
stimmen.

der diskant-, klein- oder Quartzink, häufig »cornettino« genannt, 
hatte dieselbe form wie der cornetto und war besonders nördlich 
der alpen beliebt. die kleineren maße erleichtern die spielhaltung. 
sein klang ist durchdringend und etwas schrill und liegt in der 
 färbung näher bei der Violine als bei der posaune. cornettino und 
Violine wurden daher häufig miteinander kombiniert oder als alter-

nativen vorgegeben. im 17. Jahrhundert war der cornettino im 
deutschsprachigen raum so populär, dass es 1653 über die wiener 
Hofkapelle hieß: »die gemeinen Zinken werden gar nicht mehr ge-

braucht, nur die kleinen (...).« außerdem gab es noch den tiefen 
Zinken in tenorlage (cornetto torto), der etwa 90 cm lang war und 
eine sanfte s-form besaß. in der regel hatte er noch ein siebtes 
fingerloch, das über eine klappe zu bedienen war.

Der geraDe unD Der StIlle ZInk 

etwas anders gebaut war der gerade Zink (cornetto diritto), der 
meistens aus ahornholz gedrechselt wurde und eine engere 
 bohrung besaß. er gilt als der typisch »deutsche Zink« und wurde 
hierzulande offenbar schon vor 1550 recht virtuos gehandhabt. 
rund 200 Jahre später setzte sich eine zerlegbare (dreiteilige) aus-

führung des instruments durch, wodurch es (wie oboe und klari-
nette) besser zu transportieren war. die späten modelle besaßen 
außerdem eine Zusatzklappe. manchmal soll der gerade Zink auch 
als »rohrzink« gespielt worden sein, indem man statt des kessel-
mundstücks ein doppelrohrblatt aufsetzte – vermutlich war es 
dann aber ein instrument mit einer besonderen bohrung. in italien 
war der gerade Zink praktisch unbekannt und nur in der Version des 
cornetto muto verbreitet, des stillen (d. h. leisen) Zinken. beim 
 stillen Zinken ist das kesselmundstück nicht abnehmbar, sondern 

wenngleich der Zink ein 
»altes« instrument ist, 
wird damit – gerade in 
der historischen auffüh-

rungspraxis – rege musi-
ziert. Zur meisterschaft 
auf diesem instrument 
hat es zum beispiel 
 doron david sherwin 
geschafft, der jüngst 
gemeinsam mit chris-
tina pluhar und deren 
»l’arpeggiata« eine wunderbare cd aufgenommen hat. auf 
»l’amore innamorato« (erato) geht es um liebschaften der 
frühbarocken oper und den komponisten francesco cavalli. 
fantastische bühnenbilder, von farbigem instrumentalspiel 
begleiteter virtuoser gesang, dramen voller liebe und eifer-

sucht: mit dem, was heute so sehr an der barockoper geschätzt 
und geliebt wird, begeisterte neben claudio monteverdi eben 
auch francesco cavalli sein publikum in den ersten öffent-
lichen opernhäusern der geschichte. christina pluhar und ihr 
ensemble l’arpeggiata nehmen sich nun francesco cavallis an 
und bringen einen zu unrecht vernachlässigten pionier des 
musiktheaters zurück ins rampenlicht. die reise geht ins 
 Venedig um 1640, als erstmals opern nicht nur für fürstliche 
feste, sondern für ein zahlendes publikum aufgeführt wurden 
– und damit die gattung bis heute zum glamourösen dauer-

brenner machte. francesco cavalli wusste nicht nur alle re-
gister opulenter opernspektakel zu ziehen, er war auch musi-
kalisches Vorbild für viele generationen nach ihm – von Vivaldi 
über Händel, gluck und mozart bis hin zu Verdi. selbst mo-
derne musicalproduktionen mit pr-mana gern haben ihren 
 ursprung in dieser Zeit, in der die geschichte des musik-
theaters als unterhaltungsindustrie begann. nach monteverdi 
und purcell, nach musik der mittelmeerküsten und südameri-
kas gelangt christina pluhar hier an einen brennpunkt der mu-

sikgeschichte, den sie mit ihrem bunt besetzten ensemble in 
ein rauschendes festival verwandelt? immer mitten im ge-
schehen: doron david sherwin und der Zink.

doron david sherwin wurde 1962 in Holly-

wood geboren. der sohn zweier nachtclub-
sänger interessierte sich früh für alte mu-

sik. mit 18 lernte er den Zink kennen und 
spielen. sein interesse für dieses außer-
gewöhnliche instrument brachte ihn nach 
europa, wo er bei bruce dickey an der 
 schola cantorum in basel studierte. mit 

 dickey musi zierte er auch regelmäßig über 20 Jahre lang, so-

wohl im ensemble concerto pala tino als auch in zahlreichen 
anderen en sembles. sherwin studierte zudem gesang bei 
 richard levitt, candace smith und susanne norin und arbeitet 
regelmäßig als sänger und arrangeur für das italienische 
mittelalter-ensem ble »la reverdie«. als experte im bereich 
der improvisation – von mittelalterlicher musik  bis Jazz – trat 
er auf zahlreichen festivals auf. doron david sherwin unter-

richtete unter anderem Zink und historische improvisation an 
der staatlichen Hochschule für musik in trossingen.

Der ZInk auf tonträger» 
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 direkt ins Holz eingefräst. Zusammen mit einer praktisch zylin-
drischen bohrung führt das zu einem sanften, weichen, leisen und 
lieblichen klang, der gut zu gedämpften instrumenten und trau-
rigen anlässen passt.

BaSSZInk unD Serpent

bis ins frühe 17. Jahrhundert gab es auch einen schwarz umwickel-
ten, s-förmigen basszinken. er war etwa 185 cm lang, aber in drei 
teile zerlegbar, und besaß Zusatzklappen bis herunter zum großen 
c. der basszink wurde von spielleuten benutzt, denen eine tiefe 
posaune zu unhandlich, zu empfindlich oder zu teuer war. praeto-
rius erwähnte den basszinken 1619 schon nicht mehr – selbst den 
tenorzinken wollte er wegen seines »unlieblichen« tones gerne 
durch eine posaune ersetzt wissen. 1636 meinte der gelehrte marin 
mersenne, »der wahre bass zu den Zinken« sei vielmehr der um 
1590 erfundene serpent, dieses schlangenförmig gewundene in-
stru ment aus nussbaum oder metall, das technisch allerdings deut-

lich von den Zinken abweicht (mensur, bohrung, mundstück).

durch seinen weichen, aber kräftigen klang, der in großen räumen 
gut zur wirkung kommt, etablierte sich der serpent in den franzö-
sischen kirchen und diente dort der stimmhöhenvorgabe und der 

unterstützung des chores. problematisch ist allerdings die intona-

tion, die einen guten musiker verlangt – der war in der provinz nicht 
immer zu finden. deshalb – und weil er ein mann des fortschritts 
war – äußerte sich berlioz 1842 sehr abfällig über den serpent und 
sein »kaltes, abscheuliches geheul«. Viele komponisten verwende-

ten ihn jedoch, darunter beethoven, donizetti, Haydn, mendels-

sohn, rossini, schumann, spohr, Verdi und wagner. das instru-

ment wurde im 19. Jahrhundert mit bis zu 14 klappen aufgerüstet, 
aber irgendwann dann doch ersetzt – im konzert durch ophikleide 
oder tuba, in der kirche durch orgel oder Harmonium.

niedergang und WiederKehr

in italien begann der niedergang der Zinken schon ums Jahr 1650: 
für virtuose solopartien war zunehmend die Violine zuständig, 
später folgten in dieser rolle die oboe, clarintrompete und flöte. 
nördlich der alpen hielt sich der Zink deutlich länger, komponisten 
wie fux, reiche, telemann und die wahlwiener bononcini und 
caldara schrieben für ihn. am wiener Hof war der Zink 1750 noch 
ein teil der kirchenmusik, in kopenhagen sogar noch 1782, selbst 
glucks oper »orfeo« 1762 sah Zinkenpartien vor. in württemberg 
hießen die türmermeister und kunstpfeifer »stadtzinkenisten« 
und waren bis 1858 in der Handwerksordnung gelistet. über die 
turmbläser von stuttgart heißt es 1844: »Jeden tag, wenn es 
 mittag schlägt, kommen vier musiker auf die plattform des turmes 
und spielen einen choral. die erste stimme wird vom Zinken aus-
geführt, und die drei anderen von drei posaunen, alt, tenor und 
bass.«

aber eigentlich war der Zink da längst schon außer gebrauch 
 gekommen: berlioz verwechselte ihn 1843 tatsächlich mit einer 
sopran posaune. für diesen abstieg gab es eine reihe von gründen 
– zuallererst wohl die technische begrenztheit des instruments. mit 
dem aufkommen der pumpventile waren die tage des Zinken 
 gezählt – da half auch ein modernes Zinkenmodell mit klappen-
mechanik nicht mehr (1890). doch dank der historischen auf-
führungspraxis haben der Zinkenbau und das Zinkenspiel heute 
wieder eine erstaunliche Qualität erreicht. seit den grundlegenden 
forschungen von edward tarr und don smithers in den 1980er 
 Jahren ist auch eine kleine Zinken-wissenschaft entstanden, die 
dezidiert viele  fragen rund um den Zinken behandelt, zum beispiel 
die historische praxis und Verbreitung des Zinken, die akustik und 
die stimm töne, aber auch die restauration und den nachbau der 
instrumente.  z

Das Buch zum thema:
der Zink – geschichte, 

instrumente und bauweise. 
wißner Verlag, 
augsburg 2015
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SCHWerpunKttHeMa

erstmals ist dVo druck und Verlag ober-

mayer gmbH mit seiner Marke blasmusik-

shop.de auf der Musikmesse vertreten. das 

ziel: die ganze Vielfalt der blasmusik dar-

stellen. zu diesem zweck hat das team von 

blasmusik-shop.de ausgewählte partner 

eingeladen, um in frankfurt ihr Verlagspro-

gramm auszustellen. zum ersten Mal ist 

die Musikmesse übrigens an allen Messe-

tagen auch für privatbesucher zugänglich.

»treffpunkt blasmusik« – so könnte man 

den diesjährigen auftritt von dVo druck 

und Verlag obermayer überschreiben. Mit 

seiner Marke blasmusik-shop.de und aus-

gewählten Verlagspartnern präsentiert der 

fachverlag die Vielfalt der blasmusik. zehn 

Verlage mit ihrem Verlagsprogramm – das 

ist eine Hausnummer, die sich nicht zu ver-

stecken braucht. Kann sie auch gar nicht, 

denn mit einer länge von 22 Metern ist der 

Stand in diesem Jahr kaum zu über sehen. 

und mit der bundeswehr und dem Hebu-

Musikverlag ist man außerdem in bester 

gesellschaft. »Wir bieten unseren be-

suchern einen rundum-Service«, ver-

spricht dVo-geschäftsführer Stefan 

Männlein. neben den »Köpfen hinter den 

noten«, also den Machern der Verlage, die 

am Stand anzutreffen sein werden, sind 

jede Menge notenausgaben ausgestellt 

und laden zum Schmökern in partituren, 

aber auch zum abhören von demoaufnah-

men ein. »Wer sich für ein Stück interes-

siert, kann sich die betreffende ausgabe 

gleich versandkostenfrei an unserem inter-

netterminal direkt am Stand bestellen«, so 

Männlein weiter. Sicher geben Holger 

Mück, ale xander pfluger, Klaus rustler, 

Hans-peter blaser oder Matthias gronert 

(um nur einige zu nennen) auch gleich kom-

petente beratung in notenfragen, denn sie 

werden ebenfalls am Stand sein. Mit am 

Stand dabei ist auch das »Woodstock der 

blasmusik«, das österreichische blasmusik-

festival, das in den vergangenen Jahren ei-

nen überaus rasanten Start hingelegt hat 

und schon heute Kultstatus genießt.

blasmusik-shop.de hat natürlich neben ver-

schiedenen notenausgaben auch eine aus-

wahl des weiteren Sortiments dabei, 

schließlich gehören zur blasmusik mehr als 

»nur« noten. darum werden auch die fach-

zeitschriften Clarino und Mucke in 

frankfurt präsentiert – selbstverständlich 

nebst den Machern, die für die inhalte zu-

ständig sind. zusätzlich zu den fachzeit-

schriften ist auch eine auswahl der aktuel-

len fachbücher aus dem dVo-Verlag aus-

gestellt.

Shop-BeSteller  
erhalten koStenloSe karte

»als besonderes zuckerl können wir un-

seren lesern in diesem Jahr kostenlose 

Messekarten anbieten«, freut sich dVo-

Chef Stefan Männlein. Wer auf www. 

blasmusik-shop.de eine bestellung aufgibt, 

kann als kostenlose option eine Messe-

karte auswählen (eine Karte pro bestel-

lung) und erhält diese dann versandkosten-

frei zugestellt. Wer eine Karte ohne zusätz-

liche bestellung möchte, muss lediglich die 

Versandkosten tragen. der Karteninhaber 

kann am gewünschten tag die Musikmesse 

besuchen.

30 000 InStrumente  
In SIeBen hallen

natürlich gibt es auf der Musikmesse auch 

in diesem Jahr alle branchenneuheiten zu 

bestaunen, jede Menge instrumente aus-

zuprobieren und leute zu treffen. Mit über 

30 000 instrumenten in sieben ausstel-

lungshallen verspricht die Musik messe 

auch in diesem Jahr wieder ein großes 

Spektakel zu werden. die diesjährige Mu-

sik messe hat ihre pforten vom 7. bis 10. 

 april geöffnet, das team von dVo und sei-

nen partner verlagen freut sich auf seine 

besucher in der Halle 8.0, Stand K32.

www.blasmusik­shop.de

besuchen sIe DIe vIeLfaLt Der bLasmusIK!

7. - 10. April 2016 | Halle 8.0, Stand K32

FACHVERLAG FÜR BLASMUSIK



das fachmagazin für Blasmusik richtet sein zentrales augenmerk auf 

aus-, fort- und Weiterbildung sowie Wissensthemen in der bläsermusik 

unter dem Motto: »clarino bringt mich weiter!« 
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clarino.de/abo
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