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Nach elf besonders herausfordernden und zugleich erfolgreichen Jahren in der
Geschichte der Tonhalle-Gesellschaft Zurich AG wurde Martin Vollenwyder

als Verwaltungsratsprasident am 29. Januar verabschiedet und zum Ehrenprasidenten
ernannt. Wir blicken sehr dankbar auf sein immenses personliches und finanzielles
Engagement zuruck und heissen gleichzeitig unsere neue Prasidentin Hedy Graber
herzlich willkommen. Erfahren Sie mehr uber Hedy Graber in diesem Magazin.

Ein weiterer Abschied steht an. Kaum zu glauben, aber leider wahr: Das Musiker-

und Komiker-Duo Igudesman & Joo hat nach Uber zwei Jahrzehnten beschlossen, mit
der Revolutionierung der Klassikwelt abzuschliessen. Mit ihnen verbindet mich in

18 gemeinsamen Jahren viel. So wurden etwa die zwei Buhnenshows «A Historical
and Hysterical Guide to the Orchestra» und «Clash of the Soloists», die wir anlasslich
unseres 150-jahrigen Orchesterjubilaums bei ihnen in Auftrag gegeben hatten, zu
unvergesslichen Hohepunkten. Verpassen Sie keinesfalls die letzte Show am 6. April,
wenn der Geiger Aleksey Igudesman und der Pianist Hyung-ki Joo nochmal alles
geben werden.

Wiederum eigene Ansatze erleben Sie bei der Geigerin Isabelle Faust. Sie ist ge-
spannt, in welche neuen musikalischen Ecken Giovanni Antonini sie bei Mozarts Violin-
konzert Nr. 5 gemeinsam mit dem Orchester treibt. Oder horen Sie Augustin Hadelich,
der in Brahms' Violinkonzert seine an die Stilistik des Komponisten angelehnte Kadenz
prasentieren wird. Und wenn Leonidas Kavakos Schostakowitschs erstes Violinkon-
zert interpretiert, freut er sich jedes Mal auf diesen Kraftakt, den er mit der Besteigung
des Olymps vergleicht. Entsprechend haben wir dem Instrument Geige in dieser
Ausgabe einen Schwerpunkt gewidmet: Es geht um Geigenbau, Bogen und Kolo-
phonium - bis hin zur Biotech-Guarneri.

Viel Vergnugen beim Stobern und in den Konzerten wunscht Ihnen

\)me, e

lhre llona Schmiel
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KONZERT-
ICALENDER

08 — Orchesterkonzerte

10 — tonhalleAIR

11 — Internationale Orgeltage Zlrich
12 — Kammermusik

15 — Kinder und Familien

Geigenbaustadt Cremona: Susanne Kubler (I.) in der Werkstatt von Katharina Abbuhl.

GESCHICHTEN AUS
DEM ORCHESTER

68 — Zen oder die Kunst des Bezeichnens:
Bericht aus der Orchesterbibliothek
70 — Ton ohne Halle:
tonhalleAIR auf dem Munsterhof
73 — Wechsel im Prasidium: Willkommen, Hedy Graber!
75 — Wechsel im Prasidium: Danke, Martin Vollenwyder!
77 — Backstage
79 — Kartenverkauf, Impressum, Unser Dank
80 — Diesunddas
82 — Mein Einsatz

SCHIVERPUNKT
VIOLINE

18 — Interview mit Isabelle Faust:
«Diese Geige weiss genau, was sie will»
22 — Stradivaris Erben:
Reportage aus Cremona
34 — Der Bogen macht die Musik
37 — Was ist eigentlich Kolophonium?
41 — Die Kunst liegt im Detail:
Portrat Augustin Hadelich
43 — Die Besteigung des Olymps:
Portrat Leonidas Kavakos
47 — Die Biotech-Guarneri: Forschung mit Pilzholz
51 — Viersaitige Kostbarkeiten

MUSIKER ININEN UND
IHRE VIOLINEN

Welche Violinen werden in unserem Orchester gespielt?
Wer hat sie gebaut, und was fur einen Charakter haben sie?
Zehn Musiker*innen erzahlen in unserer Bildstrecke von
ihren Instrumenten. Die Fotos stammen von Paolo Dutto.

GASTE, IWERNKE,
HINTERGRUNDE

54 — Finnische Dirigent*innen:

Drei Grunde fur das Wunder — zu den Debuts von
Eva Ollikainen und Santtu-Matias Rouvali

56 — Werkportrat: <Massacre du Printemps»

59 — Igudesman & Joo:
Die Schonheit der Welt - Finale

60 — Und pldtzlich war da ein Porzellan-Pavillon:
Franz Welser-Mést dirigiert Werke
von Messiaen und Mahler

63 — Filmsinfonik Ennio Morricone I:
Drehbucher flr das Ohr

65 — Filmsinfonik Ennio Morricone Il:
Entstehung einer Hommage

66 — Interview mit Olivier Latry zu den Orgeltagen:
«Das Echo ist anders als fruher»
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ORGHESTER-

KONZERTE

April
Do 03./Fr 04. Apr 2025

19.30 Uhr Grosse Tonhalle
Tonhalle-Orchester Ziirich
Eva Ollikainen Leitung

Hakan Hardenberger Trompete
I

Wagner Vorspiel zur Oper
«Lohengrin»

Widmann «Towards Paradise»
(Labyrinth VI) fir Trompete und
Orchester - CH-EA
Thorvaldsdottir <Metacosmos»
far Orchester - CH-EA

Sibelius Sinfonie Nr. 7 C-Dur

Sa18.30/ S0 17.00 Uhr

Grosse Tonhalle
Tonhalle-Orchester Ziirich
Giovanni Antonini Leitung
Isabelle Faust Violine

—

Gluck Aus der Ballettpantomime
«Don Juan»

Mozart Violinkonzert Nr. 5 A-Dur
Schubert Sinfonie Nr. 7 h-Moll
«Unvollendete»

D0 19.30/ Fr 16.00 Uhr

Grosse Tonhalle
Tonhalle-Orchester Ziirich
Der Gemischte Chor Ziirich
Junge Stimmen des Konservato-
riums Winterthur

Joachim Krause Leitung
Sophie Klussmann Sopran
Marie-Claude Chappuis
Mezzosopran

Manuel Giinther Evangelist
Benjamin Glaubitz Tenor-Arien
Simon Robinson Bass

Tobias Schabel Christus

I

Bach «Matthaus-Passion»

Sa19. Apr 2025

18.00 Uhr Grosse Tonhalle
Collegium Vocale Gent
Philippe Herreweghe Leitung
Reinoud Van Mechelen Tenor
(Evangelist)

Kresimir Strazanac Bass (Jesus)
Dorothee Mields Sopran

Alex Potter Altus

Guy Cutting Tenor

Johannes Kammler Bass
I

Bach «Johannes-Passion»

Mai
Sa10./ So 11. Mai 2025

Sa18.30/ S0 17.00 Uhr

Grosse Tonhalle
Tonhalle-Orchester Ziirich
Santtu-Matias Rouvali Leitung
Seong-Jin Cho Klavier

I

Prokofjew Klavierkonzert Nr. 2
g-Moll

Tschaikowsky Sinfonie Nr. 6 h-Moll
«Pathétique»

19.30 Uhr Grosse Tonhalle
Tonhalle-Orchester Ziirich
Cristian Macelaru Leitung
Augustin Hadelich Violine

I

Brahms Violinkonzert D-Dur
Bartok «Der holzgeschnitzte Prinz»,
Tanzspiel in einem Akt

Do 15. Mai 2025

Orchester-Lunchkonzert

12.15 Uhr Grosse Tonhalle
Tonhalle-Orchester Ziirich
Cristian Macelaru Leitung

I

Bartok «Der holzgeschnitzte Prinz»,
Tanzspiel in einem Akt

Der 39-janrige Finne
Santtu-Matias Rouvali
gibt sein Debut mit
Werken von Prokofjew
und Tschaikow/sku.

Santtu-Matias Rouvali Leitung
Sa10./So 11. Mai 2025

17.00 Uhr Grosse Tonhalle
Tonhalle-Orchester Ziirich
Konzertchor Harmonie Ziirich
Peter Kennel Leitung

Evelin Novak Sopran (Das Madchen)
Peter Berger Tenor (Der Tote)
Kresimir Strazanac Bariton

(Der Erzahler)

Dvorak «Die Geisterbraut» fur Soli,
Chor und Orchester

Mo 26. / Di 27. Mai 2025

Conductors’ Academy:
Masterclass

Jeweils 10.00 / 13.45 Uhr

Grosse Tonhalle
Tonhalle-Orchester Ziirich

Paavo Jarvi Music Director

Martin Frutiger Englischhorn
Teilnehmer*innen der Conductors’
Academy

I

Auswahl aus folgenden Werken:
Verdi Ouvertire zu «Nabucco»
Vasks «Elegy |» und «Folk Music» aus
dem Konzert fur Englischhorn und
Orchester

Tschaikowsky Sinfonie Nr. 3 D-Dur
«Polnische»

Josef Strauss «Mein Lebenslauf ist
Lieb’ und Lust!», Walzer op. 263

Fotos: Marco Borggreve
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Mi 28. Mai 2025

Abschlusskonzert Conductors’
Academy

19.30 Uhr Grosse Tonhalle
Tonhalle-Orchester Ziirich
Paavo Jarvi Music Director
Martin Frutiger Englischhorn

Teilnehmer*innen der Conductors’ Gottfried Keller als Ehrenmitglied: Auch das gehért zur 184-jahrigen Geschichte der Harmonie.

Academy

Andrea Thilo Moderation ~ = pp

And Ein Chor, so alt wie Dvorak

Auswahl aus folgenden Werken: , ) L )

Verdi Ouvertiire zu <Nabucco» 1841 lebten etwa 15’000 Menschen in Zurich. Die

Vasks «Elegy |» und «Folk Music> aus Universitat war damals erst acht Jahre alt, einen Bahnhof

dem Konzert flr Englischhorn und . . . . ..

Orchester gab es ebenso wenig wie Rosslitrams, daflr standen

Tschaikowsky Sinfonie Nr. 3 D-Dur die Stadtmauern noch — und der Sangerverein Harmonie

«Polnische» ‘ , wurde gegrindet: ein Chor, der in der Geschichte des

Josef Strauss «Mein Lebenslauf ist . . . . .

Lieb’ und Lustl», Walzer op. 263 Tonhalle-Orchesters Zurich eine Schlusselrolle spielte.
T Er gehorte zu jenen vier Choren, ohne die weder das

Orchester gegrundet noch die Tonhalle am See hatte

gebaut werden kdnnen. Im Gegenzug erhielten diese

19.30 Uhr Grosse Tonhalle - - : A :

Tonhalle-Orehester Zilrich sogen.annten Qrunderchpre vertraglich Privilegien

Paavo Jirvi Music Director zugesichert: Sie durften in der Tonhalle proben und zu

— gunstigen Konditionen mit dem Orchester auftreten.

Srime o kv ese Nicht alle diese Vereinbarungen haben die Jahrzehnte

Sinfonie C-Dur KV 551 «Jupiter» Uberstanden, aber der enge Kontakt ist geblieben.

Do 12, Jun 2025 So probt der Konzertchor Harmonie, wie er seit 1998

19.30 Uh heisst, bis heute im Vereinssaal der Tonhalle Zurich. Und

. r Grosse Tonhalle . ] . ] )

Tonhalle-Orchester Ziirich prasentiert nun mit dem Orchester «Die Geisterbraut»
Paavo Jarvi Music Director von Antonin Dvorak, der ubrigens 1841 geboren wurde.

Jean-Yves Thibaudet Klavier

Chatschaturjan Klavierkonzert Dirigiert wird das Konzert von Peter Kennel, der

Des-Dur den Chor seit exakt 25 Jahren leitet — und

Sibelius Sinfonie Nr. 1 e-Moll g )
oetius Sinomie 1. Te-Ho damit immerhin gut 13 Prozent von dessen langer

Geschichte gepragt hat. su)

Dvorak «Die Geisterbraut»
So 25. Mai 2025



ORGHESTER-

KONZERTE

Mi 18./ Do 19./ Fr 20. Jun 2025

19.30 Uhr Grosse Tonhalle
Tonhalle-Orchester Ziirich
Franz Welser-Mést Leitung
Limmie Pulliam Tenor

lurii Samoilov Bariton

Hendrik Heilmann Klavier

I

Messiaen «Sept haikai. Esquisses
japonaises»

Mabhler «Das Lied von der Erde»

Mi 25./ Do 26. Jun 2025

19.30 Uhr Grosse Tonhalle
Tonhalle-Orchester Ziirich

Jakub Hrusa Leitung

Leonidas Kavakos Violine
Schostakowitsch Violinkonzert Nr. 1
a-Moll

Strawinsky «Le sacre du printemps»

Juli
Do 03./ Fr 04. Jul 2025

Filmsinfonik

19.30 Uhr Grosse Tonhalle
Tonhalle-Orchester Ziirich
Frank Strobel Leitung

Ennio Morricone: Per un'immagine

Fr13./
Sa14.Jun
2025
tonhalleAIR
Munsterhof

14.00 Uhr Munsterhof

Orchester von Superar Suisse

Laida Alberdi Leitung

Chore von Superar Suisse

Schulklassen der Stadt Ziirich

Superar Suisse Tutor*innen

Einstudierung

Sandra Studer Moderation

I

-Sing-along mit den Chéren von
Superar Suisse und Schulklassen
der Stadt Zlrich

—SuperStart Konzert der jlingsten
Mitglieder von Superar Suisse

—Konzert mit dem Orchester von
Superar Suisse

20.30 Uhr Minsterhof
Tonhalle-Orchester Ziirich
Paavo Jarvi Music Director
Jean-Yves Thibaudet Klavier
Sandra Studer Moderation
Bizet «<Carmen»-Suite Nr. 1
Chatschaturjan Klavierkonzert
Des-Dur

Kodaly «Tanze aus Galanta»

TONHALLE
AlR

classic meets you

15.00 / 17.00 Uhr MUnsterhof
Tonhalle-Orchester Ziirich
Zurich Jazz Orchestra

Ed Partyka Leitung

Sandra Studer Moderation

I

Werke von D. Ellington, C. Parker,
G. Russel u.a. (Arr. Ed Partyka)

20.30 Uhr Munsterhof
Tonhalle-Orchester Ziirich
Jugend Sinfonieorchester Ziirich
Paavo Jarvi Music Director
Sandra Studer Moderation

I

Grieg Suite Nr. 1 aus «Peer Gynt»
Dvorak Sinfonie Nr. 9 e-Moll

«Aus der Neuen Welt»

Das Festival wird ermdglicht durch die Unterstitzung des Kantons Zurich,
LGT Private Banking, Mercedes-Benz Automobil AG, dem Medienpartner Neue Zircher Zeitung AG,
LANDIS & GYR STIFTUNG, Hilti Foundation sowie einer weiteren Stiftung.
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Internationale
Orgeltage
Zirich
Pfingsten
07.-09. Jun
2025

Sa 07. Jun 2025

Er6ffnungskonzert

16.30 Uhr Kirche Neumunster
Martin Rabensteiner Orgel

Noah Ambord Orgel

Widor Allegro vivace aus der
Orgelsinfonie Nr. 5 f-Moll

Elgar «Nimrod» aus den
«Enigma-Variationen»
(Transkription M. Rabensteiner)
Bernstein Ouverttre zur Oper
«Candide»

(Transkription M. Rabensteiner)
Miiller-Ziirich Praludium und Fuge
e-Moll fur Orgel

Messiaen «Joie et Clarté des Corps
glorieux» aus «Les Corps glorieux»
Reger «Benedictus» aus den Zwolf
Stlicken op. 59

Liszt «<Mephisto-Walzer» Nr. 1 A-Dur
(Transkription M. Rabensteiner)

Sa 07. Jun 2025

Orgelnacht
19.30 Uhr Grosse Tonhalle

1. Konzertteil

Martin Haselbo6ck Orgel

I

Krenek «Four Winds Suite»

Reger Choralfantasie «Wachet auf,
ruft uns die Stimme»

2. Konzertteil, ca. 20.45 Uhr

Sietze de Vries Orgel

I

de Vries Improvisationen in verschie-
denen Stilen

3. Konzertteil, ca. 22.00 Uhr
Tobias Willi Orgel

Hendrik Heilmann Klavier

I

Dupré «Variations sur deux théemes»
fur Klavier und Orgel

J. Alain Petite Suite flr Klavier und
Orgel (Arr. G. Bovet nach den

Funf Klavierstliicken)

0. Alain Ballade fur Klavier und
Orgel

Escaich «Choral’'s Dream»

fur Klavier und Orgel

So 08. Jun 2025

Jazzkonzert mit Orgel

16.00 Uhr Grosse Tonhalle

Ulrich Walther Orgel

Mareille Merck Gitarre

Michael Spors Klavier

Sebastian Schuster Kontrabass
Felix Schrack Schlagzeug

I

Gulda «Prelude and Fugue» fir Orgel
Improvisation | <Renaissance
Leadsheet»

J.S.Bach Largo und Allegro aus der
Triosonate Nr. 5 C-Dur
Improvisation Il <Baroque Changes»
J.S.Bach Andante und Aria aus der
Violinsolosonate Nr. 3 C-Dur

(Arr. L. Godowsky, M. Spors)
Bolcom Gospel Prelude «Sometimes
| Feel Like a Motherless Child»
Kapustin Reminiscences und
Toccatina aus den «8 Konzertetliden
im Jazz-Stil»

Improvisation Il «<Friedrich Gulda
Variations» (Arr. U. Walther)
J.S.Bach Triosonate Nr. 3 d-Moll
(Arr. M. Spors)

S0 08.Jun 2025

Orgelrezital

19.30 Uhr Grosse Tonhalle
Olivier Latry Orgel

I

Guilmant Finale aus der Orgelsonate
Nr. 1d-Moll

de Falla «Danse rituelle du feu»
aus «El amor brujo»

(Transkription O. Latry)

Bartéok Rumanische Tanze
(Transkription A. Isoir)

Vierne Intermezzo und Finale aus
der Orgelsinfonie Nr. 3 fis-Moll
Duruflé Suite op. 5

Latry Improvisation

1

Mo 09. Jun 2025

Festtags-Matinee

11.15 Uhr Grosse Tonhalle
George-Cosmin Banica Violine
Vanessa Szigeti Violine

Josef Gazsi Violine

Héctor Camara Ruiz Viola
Mattia Zappa Violoncello

Kamil Losiewicz Kontrabass
Calogero Palermo Klarinette
Michael von Schénermark Fagott
Robert Teutsch Horn
Christian Schmitt Orgel

I

Vivaldi Konzert d-Moll RV 541
far Violine, Orgel, Streicher und
Basso continuo

Héandel Orgelkonzert g-Moll
op.4Nr.3

Beethoven Septett Es-Dur

Mo 09. Jun 2025

«Carmina Burana» spezial
19.30 Uhr Grosse Tonhalle
Tobias Stiickelberger Leitung
Jardena Fliickiger Sopran
Julian Schmidlin Countertenor
Yannick Debus Bariton
Babette Mondry Orgel
Benjamin Forster Pauke
Klaus Schwarzler Perkussion
Tilmann Bogler Perkussion
Joep de Mooij Perkussion
Mate Goncz Perkussion

Adam Puskas Perkussion
Simon Werner Perkussion
Junger Kammerchor Basel
Seefelder Kammerchor

Chor Gymnasium Unterstrass
Chor der Kantonsschule Wohlen
Singschule MKZ Uto

Mélanie Huber Regie

Pascal Pointet Regieassistenz
I

Carl Orff «Carmina Burana»,
halbszenische Bearbeitung fur
Soli, Chor, Orgel und Perkussions-
Ensemble

tonhalle-orchester.ch/orgeltage
Programmanderungen vorbehalten.



KAMMER-
MUSIK

Ihre islandischen Wurzeln seien tief
und stark, sagt Anna Thorvaldsdottir.
«aher eigentlich schreibe ich ein-
fach Musik». Nun treten ihre Klange in
den Dialog mit islandischen Sagen und
anderen Werken aus dem Norden.

Werke von Anna Thorvaldsdottir:

Do 03./Fr04. Apr 2025 - Orchesterkonzert
«Metacosmos» fur Orchester - CH-EA

S0 06. Apr 2025 - Literatur und Musik
«Spectra» fur Violine, Viola und Violoncello; Aus «Fingerprints» fir Cembalo
Aus «Sola» fir Viola und Electronics; «Shades of Silence» fir Violine, Viola, Violoncello und Cembalo

Do 19. Jun 2025 - Kammermusik-Lunchkonzert
«Reflections» flir Streichtrio; Streichquartett g-Moll op. 27

12

Bei uns zu Gast

Klavierrezital

19.30 Uhr Grosse Tonhalle
Francesco Piemontesi Klavier
I

Schubert Fantasie C-Dur «Grazer
Fantasie»

Vier Impromptus op. post. 142 D 935
Liszt Klaviersonate h-Moll

Literatur
und Musik

So 06. Apr 2025

1115 Uhr Kleine Tonhalle

Anna Schudt Lesung

Peter McGuire Violine

Antonia Siegers-Reid Viola

loana Geangalau-Donoukaras
Violoncello

Ulrike-Verena Habel Cembalo
Anna Thorvaldsdottir Gesprach mit
Ulrike Thiele in englischer Sprache
I

Thorvaldsdottir «Spectra» fur
Violine, Viola und Violoncello

Aus «Fingerprints» fir Cembalo

Aus «Sola» fur Viola und Electronics
«Shades of Silence» flr Violine, Viola,
Violoncello und Cembalo
Isldndische Sagas

11.15 Uhr Kleine Tonhalle

Sunnyi Melles Lesung

Irina Pak Violine

Amelia Maszonska-Escobar Violine
Barbara Villiger Heilig Einfihrung
I

Berio Aus Duetti per due violini

Fleur Jaeggy Auszlige aus

dem Roman «Die seligen Jahre

der Zlchtigung»

Fotos: Saga Sig



Kosmos
Kammer-
musik

S0 06. Apr 2025

17.00 Uhr Grosse Tonhalle
Igudesman & Joo
Aleksey Igudesman Violine
Hyung-ki Joo Klavier
Philipp Treiber sound engineer
I
Igudesman & Joo «CODA -
The Final Nightmare Music»

17.00 Uhr Kleine Tonhalle
Belcea Quartet

Corina Belcea Violine

Suyeon Kang Violine

Krzysztof Chorzelski Viola

Antoine Lederlin Violoncello
I
Schonberg Streichquartett Nr. 1d-Moll
Beethoven Streichquartett Nr. 14
cis-Moll

Série jeunes

19.30 Uhr Kleine Tonhalle

Andrea Cicalese Violine

Eric Lu Klavier

I

Mozart Violinsonate Nr. 11 G-Dur
Violinsonate Nr. 14 e-Moll

Dvorak Romantische Stiicke op. 75 fir
Violine und Klavier

Franck Violinsonate A-Dur

19.30 Uhr Kleine Tonhalle

Lionel Martin Violoncello

Demian Martin Klavier

—

Beethoven Cellosonate Nr. 4 C-Dur
Schnittke Cellosonate Nr. 1
Rachmaninow Cellosonate g-Moll

Mozart

Mehr als nur Klanghygiene

Mozart sei fur ein Orchester so etwas wie Zahneputzen,
«er gehort zur alltaglichen Klanghygiene»: Das sagt

der Dirigent Petr Popelka, der im vergangenen Novem-
ber in der Tonhalle Zurich debutiert hat (allerdings nicht
mit Mozart). In den kommenden Wochen durften die
musikalischen Zahnarztinnen und Dentalhygieniker nun
zufrieden sein: Denn es steht ziemlich viel Mozart auf
dem Programm.

Paavo Jarvi dirigiert die drei letzten Sinfonien, Isabelle
Faust spielt das Violinkonzert Nr. 5, dazu gibt es in

drei Konzerten Kammermusik fur unterschiedliche
Besetzungen. Dabei wird es — anders als beim Zahne-
putzen — aber zweifellos nicht nur blitzblank zu- und
hergehen: Klanghygiene kann bei Mozart auch heissen,
die Oberflache nicht zu polieren, sondern aufzurauen.
Da und dort einen Nerv zu treffen. Und das Zusam-
menspiel so lebendig, intensiv und pfefferminzfrisch zu
gestalten, dass es definitiv mehr Spass macht als
Zahneputzen. suk)

Werke von Wolfgang Amadeus Mozart:

Mo 07. Apr 2025 - Série jeunes
Violinsonate Nr. 11 G-Dur; Violinsonate Nr. 14 e-Moll

Sa12./S013. Apr 2025 - Orchesterkonzert
Violinkonzert Nr. 5 A-Dur

Mo 21. Apr 2025 - Festtags-Matinee
Divertimento Es-Dur fir Streichtrio; Oboenquartett F-Dur

Mi 04./Do 05./Fr 06.Jun 2025 - Orchesterkonzert
Sinfonie Es-Dur KV 543; Sinfonie g-Moll KV 550; Sinfonie C-Dur KV 551 «Jupiter»

S0 29. Jun 2025 - Kammermusik-Matinee
Sinfonia concertante Es-Dur KV 364 (Bearb. fur Streichsextett)

13



MUSIK

KAMMER-

Mit unseren Musiker*innen

Kammer-
musik-Lunch-
konzert

Do 19. Jun 2025

12.15 Uhr Kleine Tonhalle
George-Cosmin Banica Violine
Philipp Wollheim Violine

Gilad Karni Viola

Paul Handschke Violoncello
I

Sibelius Streichtrio g-Moll
Thorvaldsdottir «Reflections»
fur Streichtrio

Grieg Streichquartett g-Moll

Kammer-
musik-
Matinee

Kinder-Matinee
Jeweils 11.00 Uhr
Treffpunkt Vestibul

So 25. Mai 2025

11.15 Uhr Kleine Tonhalle

Elizaveta Shnayder-Taub Violine
Isabelle Weilbach-Lambelet Violine
Katarzyna Kitrasiewicz-Losiewicz
Viola

Sasha Neustroev Violoncello
Hendrik Heilmann Klavier

I

Mendelssohn Klaviertrio Nr. 2 c-Moll
Schostakowitsch Streichquartett
Nr. 8 c-Moll

11.15 Uhr Kleine Tonhalle

Andreas Janke Violine

Yukiko Ishibashi Violine

Katja Fuchs Viola

Sarina Zickgraf Viola

Christian Proske Violoncello
Mattia Zappa Violoncello

I

Mozart Sinfonia concertante Es-Dur
(Bearb. fur Streichsextett)

Brahms Streichsextett Nr. 2 G-Dur

Festtags-
Matineen

Kinder-Matineen
Jeweils 11.00 Uhr
Treffpunkt Vestibul

11.15 Uhr Kleine Tonhalle

Isaac Duarte Oboe

Thomas Garcia Violine

Paul Westermayer Viola
Anita Federli-Rutz Violoncello
I

Mozart Divertimento Es-Dur
fur Streichtrio

Oboenquartett F-Dur

Mo 09. Jun 2025

Orgeltage

11.15 Uhr Grosse Tonhalle
Musiker*innen des Tonhalle-
Orchesters Ziirich

Christian Schmitt Orgel

I

Werke von Vivaldi, Handel,
Beethoven

Details zu Besetzung und Programm
siehe Seite 11

14

Tanzen, Singen, Basteln:
Bei der Kinder-Matinee
im Viereinssaal ist immer
giniges los.

Jeweils wahrend der
Kammermusik-Matineen
am Sonntagmorgen

Foto: Gaétan Bally



lllustrationen: Jil Wiesner

KINDER UND
FAMILIEN

Familienkonzerte

11.15 /1415 Uhr Grosse Tonhalle Schulprojekt: Mittendrin

Die Schurken 17.00 Uhr Grosse Tonhalle
Martin Schelling Klarinette Tonhalle-Orchester Ziirich
Stefan Diinser Trompete, David Bruchez-Lalli Leitung
Piccolo-Trompete Schiiler*innen Chor
Martin Deuring Kontrabass Rahel Pailer Einstudierung
Goran Kovacevié Akkordeon Madchenchor Ziirich

Sara Ostertag Konzept, Regie Stephanie Ritz Chorleitung

Clara Schiirle Regieassistenz Raimund Wiederkehr Chorleitung

Christian Schlechter Blhne,

Ausstattung Mittendrin «Vo Barg und Tal» —

Severin Mahrer Lichtdesign Schweizer Volkslieder

(Arr. Florian Walser)
Die Schurken unterwegs nach
Umbidu
Ein inszeniertes Konzert Gber die
Suche nach einem Ort, an dem jede*r
glucklich ist.
Musik von Bach, Purcell, Satie u.a.
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Kammermusik
fur Kinder

11.00 Uhr GZ Schindlergut

Diego Baroni Klarinette

Philipp Wollheim Violine

loana Geangalau-Donoukaras Violoncello
Christian Hartmann Marimba
Madeline Engelsman Schauspiel
Nelly Danker Konzept, Text
Jeroen Engelsman Regie

Anna Nauer Ausstattung

I

Kunterwunderbunt

«Schwarz und Weiss wie Zebra»
Musik von R. Schacher

So 06. Jul 2025

Abschlusskonzert

11.15 /1415 Uhr Kleine Tonhalle
Tonhalle-Orchester Ziirich
Margarita Balanas Leitung
Madeline Engelsman Schauspiel
Nelly Danker Konzept, Regie
Anna Nauer Ausstattung

I

Kunterwunderbunt

«Fest der Farben»

Musik von R. Schacher




1. Konzertmeister

KCLAIDI
SAHATC!

Stradivari
«Wieniawski, Bower>,
Cremona 1719,
leihgahe

«Meine Geige hat ihren Namen vom
Violinisten und Komponisten Henryk
Wieniawski, der sie einige Zeit gespielt
hat; er war im 19. Jahrhundert so etwas
wie ein polnischer Paganini. Sie hat

den typischen hellen Stradivari-Klang,
doch esiist ein freundlicher, runder
Klang: nicht aggressiv, auch nicht arro-
gant. Einmal wurde ich in den polnischen
Kurort Szczawno-Zdréj eingeladen,

in dem Wieniawski jeweils seine Sommer
verbrachte. Ich spielte dort seine
<Légende>, auf seinem Instrument und

im gleichen Saal, in dem er aufgetreten
war. Das war ein sehr berthrender
Moment, ein Traum. FUr mich ist es eine
enorme Chance, diese Violine zu spielen,
aber auch eine grosse Verantwortung.
Oft werde ich gefragt, wie teuer sie

sei. Dann sage ich immer, sie habe keinen
Preis: Wenn ihr etwas passiert, kann

man sie mit keinem Geld der Welt neu
kaufen.»




Fotos: Paolo Dutto

ISABEL
INELIGAN

Marco Dobretsovitch,
Alexandria 1933

«Es gibt nicht viele Geigen, die in Agypten
gebaut wurden, ich habe eine davon. Es
ist eine superschone Arbeit von Marco
Dobretsovitch; er stammte aus Monte-
negro, wanderte 1914 nach Kairo aus, ging
spater fur seine Ausbildung nach Bolo-
gna und kehrte dann wieder nach Agypten
zuruick. Mit einem anderen Namen ware
das Instrument bestimmt doppelt so teuer
gewesen .. Gefunden habe ich es vor

15 Jahren bei einem Lausanner Geigen-
bauer. Ich konnte es lange ausprobieren,
bevor ich mich entschliessen musste.

Das war ideal, denn ich suche bei einer
Violine nicht nur den <schénens Grund-
klang; sie soll vor allem flexibel sein,
sodass ich ganz unterschiedliche Farben
und Stimmungen erzeugen kann. Das
geht mit dieser Geige tatsachlich. Ich hoffe
deshalb sehr, dass ihr nie etwas Schlim-
mes zustosst — so spannend die Suche
war, ich mochte nicht so schnell wieder
von vorne anfangen.»
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Interview
mit Isabelle Faust

DIESE GELGE

IWEISS GENAU,
WS SIE WILL>

Im April spielt Isabelle Faust Mozarts Violinkonzert
Nr. 5 auf der «Dornroschen»—Stradivari von 1764,
Was st das fur ein Instrument?

M Interview: Susanne Kiibler

Isabelle Faust, wie wiirden Sie den Charakter der
«Dornroéschen»-Stradivari beschreiben?

Es ist eine feingesponnene Geige. Sie ist relativ zierlich
gebaut, sehr wendig, sehr artikuliert — was gerade bei
Mozart gut passt. Sie hat diesen hellen, fliegenden Klang
und eignet sich damit ganz besonders fur alles, was

viel Licht und Leichtigkeit braucht.

Den Namen «Dornréschen» hat das Instrument
bekommen, weil es lange geschlafen hat-es
blieb fast dreihundert Jahre unbenutzt. Wie hat
es diese Zeit unbeschadet liberstanden?

Die Geige lag tatsachlich sehr lange in einem deutschen
Schldsschen in einem Schrank, man hatte sie dort wohl
einfach vergessen. Aber offenbar waren die klimatischen
Verhaltnisse gunstig, jedenfalls ist sie in einem exzellenten
Zustand. Vielleicht war es sogar ein Glick, dass sie so
viele Jahre nicht maltratiert wurde. Es kann einem ja immer
etwas passieren, man schlagt mit dem Bogen ans Instru-
ment, oder man reist vom feuchtesten an den trockensten
Ort, das ist nicht unproblematisch.
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Sie spielen diese Geige seit 1996. Hat sich ihr Klang
seither verdandert?

Am Anfang hat er sich sehr stark entwickelt — denn obwohl
ihr die lange Ruhe nicht geschadet hat, ein bisschen
eingeschlafen war sie eben doch .. Wenn eine Violine voll
ausklingen soll, muss man sie in Schwingung versetzen
und fordern. Im Ruckblick wirde ich sagen, dass es

etwa funf Jahre gedauert hat, bis ich sie so gut kannte,
dass ich wusste, was sie braucht. Bei so hochwertigen
Geigen, die so eigene Charaktere und Bedurfnisse haben,
dauert es eine Weile, bis man sich hineinflhlt. Und
umgekehrt musste sie auch mich kennenlernen, das ist

ja wie ein Zusammenspiel.

Siereden von lhrer Geige fast wie von einem
Haustier. Wenn sie tatsachlich ein Tier wire - was
wire sie flir eines?

Vermutlich eine Katze. Sie ist sehr eigenwillig und weiss
genau, was sie will. Sie hat einen starken Charakter.
Und sie ist sehr geschmeidig.



Interview
mit Isabelle Faust

Stichwort eigenwillig: Es ist zweifellos eine Ehre,
wenn man eine Stradivari spielen darf. Aber kénnte es
nicht auch sein, dass einem so ein Instrument gar
nicht passt?

Doch, natirlich! Aber diese Geige ist tatsachlich sehr auf
mich gemunzt. Ich habe sie gezielt ausgesucht — wobei es
nicht so war, dass ich damals Dutzende von Stradivaris
ausprobiert hatte. Ein Freund riet mir, sie zu testen, und wir
haben von Anfang an sehr miteinander sympathisiert.

Sie war wie gesagt eingeschlafen; es gab jedoch auf allen
vier Saiten einzelne Tone, die wie Sterne leuchteten flr
mich. Jemand anderes hatte das vielleicht nicht so erlebt.
Aber ich hatte solche Tone noch nie gehdrt, und sie
faszinierten mich so, dass ich wusste: Es lohnt sich, far
dieses Instrument zu kampfen.

Was hiess in diesem Fall kimpfen?

Nun ja, ich hatte die notwendigen Millionen nicht auf
meinem Konto .. Also musste ich einen Sponsor suchen.
Das war nicht einfach, aber es hat funktioniert. Die
L-Bank kaufte die Geige, seither darf ich sie spielen.

Hatten Sie nie Angst, dass die Bank sie lhnen wieder
wegnimmt und jemand anderem verleiht?

Nein, da habe ich unglaubliches Glick. Es gibt keine
Begrenzung der Leihdauer; solange die Bank das Gefuhl
hat, dass die Geige bei mir in guten Handen ist, scheint
es kein Problem zu sein. Das ist enorm wichtig, denn man
muss sich schon sehr einschiessen auf so ein Instru-
ment. Wenn man eine Deadline hat und weiss, dass man
danach wieder von vorne beginnen muss, kann das
dramatisch sein.

Weil man sozusagen seine Stimme verliert?

Ja, genau. Naturlich war das schlanke Spiel, das diese

Geige fordert, bei mir schon angelegt; aber es hat sich
sicher wegen ihr noch weiter in diese Richtung entwickelt.

«/ch wehre mich immer ein bisschen,
wenn so ein grosser Akzent auf das
Instrument gelegt wird. Wennes
heisst: Oh, Sie spielen eine Stradivari,
dann haben Sie ja ausgesorgt.»
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Wer weiss, vielleicht wiirde ich heute anders spielen, wenn
ich damals ein anderes Instrument in die Hand bekom-
men hatte. Es ist wirklich eine Partnerschaft mit so einer
Violine, man passt sich an und beeinflusst sich gegenseitig.

Wenn wir in lhrer Geschichte zuriickgehen: Wie viele
Geigen waren wichtig fiir Sie?

Ganz am Anfang hatte ich eine wunderschdne halbe Geige
von Klotz. Ich erinnere mich nur noch vage an ihren Klang,
aber ich war unglaublich stolz auf sie. Sie wurde jedoch
bald wieder verkauft, damit wir uns das nachste Instrument
leisten konnten: Das war eine Scarampella meines da-
maligen Geigenlehrers, also eine nicht ganz so alte
italienische Violine. Auf ihr habe ich samtliche Jugend-
musiziert-Wettbewerbe gespielt, auch meine ersten
internationalen Wettbewerbe gewonnen. Es war ein
solides, nicht besonders raffiniertes Instrument, das mir
eine gesunde Basis ermodglicht hat. Selbst auf einem
Niveau, auf dem man allmahlich in Richtung echt gute
Italiener gehen misste, hat sie alles mitgemacht, als sehr
bodenstandiger und zuverlassiger Begleiter. Heute

spiele ich neben der «Dornréschen»-Stradivari auch eine
neu gebaute Barockgeige.

Und wie viele Bogen verwenden Sie?

Wesentlich mehr als Geigen! Ich liebe exzellente Bogen
und staune immer wieder, wenn andere ihnen gar keine
besondere Bedeutung zugestehen. Der Klangunterschied
ist enorm, wenn man den Bogen wechselt. Je nachdem,
was ich spiele, mit wem zusammen und in welcher Akustik,
nehme ich einen anderen. Bei CD-Aufnahmen kann es
sein, dass ich flr jeden Satz einer Barocksonate einen
anderen Bogen wahle; der eine ist vielleicht lyrischer, ein
anderer artikuliert gut.

Wissen Sie schon, mit welchem Bogen Sie in Ziirich
Mozarts Violinkonzert Nr. 5 spielen werden?

Nein, das werde ich wie immer erst in den Proben ent-
scheiden. Ich freue mich Ubrigens sehr auf das Konzert:
Es wird von Giovanni Antonini dirigiert, mit ihm und

dem Ensemble Il Giardino Armonico habe ich einst alle
Mozart-Konzerte eingespielt. Klrzlich waren wir erneut
auf Japan-Tournee damit — und mit dem Orchester

wird es wieder anders sein. Er lockt mich jedes Mal in
ganz spezielle musikalische Ecken.

Bei Mozart wird das Orchester klein sein, aber Sie
begegnen mit lhrer Stradivari auch grossen Besetzun-
gen. Wie funktioniert das?

Sie hat ein spezielles Timbre, einen fast glasernen,
vanille-artigen Klang, der sich auch von grossen Sinfonie-
orchestern absetzt. Naturlich spiele ich bei modernen
Orchestern mit Stahlsaiten, Darmsaiten wirden da nicht
funktionieren. Doch so passiert es eigentlich nie, dass



Foto: Marco Borggreve

<Wer weiss, viellsicht
wiirde ich heute anders
spielen, wennich
damals ein anderes
Instrument in die Hand
bekommen hatte.

Esist wirklich eing
Partnerschaft mit so
giner Violing, man

passt sich an und be-
ginflusst sich gegenseitig.»
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sie untergeht. Ich habe ja probehalber immer wieder
andere Geigen in der Hand, die vielleicht mehr Power
haben; aber die haben dann einen dunkleren, run-
deren Klang, damit ist es nicht immer einfacher, sich
gegen ein Orchester durchzusetzen.

Und wie hilt die Geige durch, wenn Sie Zeitgenos-
sisches spielen?

Da stosst sie manchmal an ihre Grenzen. Es kommt auf
den Tag an, ob sie gut drauf ist oder nicht —aber wenn man
so richtig reinlangt, muss sie schon ein bisschen die Luft
anhalten. Es tut mir manchmal fast leid, dass ich sie so an
der Gurgel nehmen muss. Doch das gehért dazu.

Bleibt noch die ketzerische Frage: Wie wichtig
ist eigentlich eine herausragende Geige? Wie viele
im Publikum héren den Unterschied?

Wir Streicher sind alle ein wenig traumatisiert von der
Instrumentenfrage, man Uberlegt immer, ob man noch
weitersuchen soll. Aber unter dem Strich ist entscheidend,
wie man spielt. Wenn meine Geige einmal einen bisschen
verschnupft ist, kriegt das ausser mir kaum jemand mit.
Wenn man dagegen nicht so genau weiss, was man musi-
kalisch ausdriicken méchte, hat das viel grossere Aus-
wirkungen: Das entscheidet dann tatsachlich dartber, ob
es ein Konzert wird, das die Leute mitnimmt, oder eben
nicht. Deswegen wehre ich mich immer ein bisschen, wenn
so ein grosser Akzent auf das Instrument gelegt wird.
Wenn es heisst: Oh, Sie spielen eine Stradivari, dann haben
Sie ja ausgesorgt.

Anders gesagt: Wer musikalisch nichts zu bieten hat,
dem hilft auch eine Stradivari nicht.

Genau. Ich erinnere mich an einen Kurs von Nathan
Milstein, den ich in Zurich besuchen durfte, als ich etwa
13 Jahre alt war. Er war damals schon sehr betagt und
hatte seine Geige nicht dabei. Manchmal hat er sich aber
die eine oder andere Violine eines Schulers gegriffen
und etwas vorgezeigt. Das waren bei weitem keine
Stradivaris, und es hat mich wirklich fasziniert, dass es
immer nach Nathan Milstein klang.

Aber Sie klingen dennoch am meisten nach Isabelle
Faust, wenn Sie lhre Stradivariin der Hand haben?

Ja. Denn natlrlich kann man sich expressiver ausdrticken,
wenn man sich von der Geige unterstltzt oder gar ge-
leitet fUhlt. Wenn sie einem zeigt, dass es noch einen weite-
ren Horizont gibt: Dann kann man erst so richtig abheben.

Sa12./So013. Apr2025
Mozart Violinkonzert Nr. 5 A-Dur KV 219
Giovanni Antonini Leitung
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Reportage

SIRADI-
VAR
ERBEN

Im norditalienischen
Stadtchen Cremona begann
einst die Geschichte der
Violine. Auch heute dreht sich
hier fast alles umden
Geigenbau. WWir haben zivel
der rund 170 Werkstatten
hesucht.
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Reportage

B Susanne Kibler, Text
Luca Fumero, Fotos

«Willkommen in der wohl kleinsten
Werkstatt von Cremona», begrisst uns
Katharina Abbdhl, als sie die Glastir an der
Piazza della Pace mitten im Stadtzentrum
offnet. Und tatsachlich, der Raum mit dem
stilvollen Gewdlbedach ist vermutlich
hoher als breit. Aber die schatzungsweise
15 Quadratmeter sind eine Welt fur sich:
eine, die von einem jahrhundertealten
Handwerk erzahlt — und von einer erflllten
Gegenwart. Auf dem Arbeitstisch liegen
Holzteile und Werkzeuge, an der Wand
gibt es Leisten fur die Stechbeitel und
Klingen. Geigenformen und Fotos liefern
Vorlagen fir die Instrumente, die Aus-
schnitte der letzten Exemplare hangen
Uberaus dekorativ an einem «Geigen-
baums». In der Mitte des Raums, «wo es
Ubrigens am besten klingt», vertreibt eine
portable Heizung die winterliche Cremo-
neser Feuchtkalte.

Etwa sechs Geigen oder Bratschen
entstehen hier pro Jahr, ohne Maschinen,
ohne Halbfabrikate. Rund 80 Einzelteile
pro Instrument werden gesagt, gestochen,
gehobelt, geschliffen, geklebt, lackiert.
Und jeder einzelne Arbeitsschritt braucht
Geduld und ein profundes Wissen Uber
das, was man tut. «<Geigenbau kann man
nicht nur ein bisschen machen», sagt
Katharina Abbuhl, «das ganze Leben hat
mit diesem Beruf zu tun.»

Dass die 1968 geborene Bernerin dieses
Leben gerade in Cremona fuhrt, ist kein
Zufall. Sie war als 19-Jahrige auf der
Suche nach einem Ausbildungsort erst-
mals hergekommen, «und als ich im

Hof der Geigenbau-Schule stand, war

fur mich klar: Hier will ich lernen». Vier
Jahre dauerte der Lehrgang, der die hand-

werkliche Praxis mit technischer, histori-
scher und musikwissenschaftlicher
Theorie verbindet.

Danach begann eine Biografie im Zick-
zack: Den ersten Job hatte Katharina
Abbuhl in den Reparatur-Werkstatten des
Instrumentengeschafts Jecklin in Zlrich,
danach kehrte sie fur eine Weiterbil-
dung nach Cremona zuruck, verbrachte
spater einige Jahre in Luzern -und
richtete sich vor acht Jahren schliesslich
an der Piazza della Pace ein. Man wisse
ja nie, sagt sie, «aber es kann gut sein,
dass ich hierbleibe». Einerseits, weil sie
den Cremoneser Alltag mag (und auch
den Kaffee). Und andererseits, weil
nirgendwo sonst die Geschichte und die
lebendige Gegenwart des Geigenbaus
so eng verquickt sind.

Amati, Guarneri, Stradivari

Die Geschichte begann im 16. Jahrhun-
dert, als hier der Geigenbauer Andrea
Amati die zuvor variablen Formen und
Proportionen der Streichinstrumente so
weit standardisierte, dass er gelegentlich
als «Vater» der Violine bezeichnet wird.
Seine So6hne und Enkel fihrten die
Werkstatt weiter, und andere «liutai»
kamen dazu: Die Familie Guarneri hat in
Cremona ihre bis heute gefragten
Instrumente gefertigt, und auch Antonio
Stradivari und seine Sohne betrieben eine
Uberaus produktive Manufaktur.

Warum wurde gerade Cremona zum
Zentrum der «liuteria»? Wenn man mit dem
lokalen Rumpelziiglein von Mailand her
durch die Po-Ebene tuckert, mag man sich
darlber wundern. Aber zu Stradivaris
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Die Bernerin Katharina Abbuhl in ihrer Werkstatt in Cremona.

Zeiten war das Stadtchen mit seinen
50’000 Einwohnern eine Metropole.
Durch die Lage am Fluss blihte der
Handel, auch das Holz fir die Instrumente
wurde auf dem Wasserweg transportiert.
Und offensichtlich legte man Wert auf
fortschrittliches Handwerk: Der Torrazzo
des prachtigen Doms ist der héchste
Backsteinturm Europas, die riesige Uhr ein
technisches Wunderwerk aus der
Amati-Zeit.

Wie sehr der Ort die Entwicklung des
Geigenbaus gepragt hat, zeigt auch ein
Konfitlreglas auf Katharina AbbUhls
Arbeitstisch: Schachtelhalme befinden
sich darin, «die hat man fritlher am Po
gesammelt, sozusagen als naturliches
Schleifpapier, das zudem keinerlei Rillen
im Holz hinterlasst». Solche Details

Uber die Arbeitsweise von Stradivari & Co.
kennt man dank aktuellen Forschungen,
«unter dem Lack damaliger Instrumente
hat man Kieselsaure gefunden, die von
Schachtelhalmen stammen kdnnte». Eine
direkte Uberlieferung des Handwerks
dagegen gibt es nicht; die einst so
bedeutende Tradition brach Mitte des

18. Jahrhunderts verbllffend rasch

und radikal ab. Mit dem Tod von Stradivaris
So6hnen und deren Nachfolger Carlo
Bergonzi endete die Blitezeit des Cremo-
neser Geigenbaus, es entstanden neue
Zentren anderswo.

Bis heute wird geratselt, was zu diesem
Bruch gefuhrt hat. Katharina Abbuhl tippt
auf eine gesellschaftliche Entwicklung: «Die
Instrumente von Stradivari oder Guarneri
del Gesu waren schon damals Luxusobjek-
te. Man hat sie bei Staatsbesuchen als
Geschenke mitgebracht, ganze Hoforches-
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ter wurden damit ausgestattet.» Aber dieser
Bedarf war irgendwann gedeckt, und fur
«das Volk» waren solche Instrumente viel zu
teuer. So wurde die Produktion billiger

und schneller, «eigentlich ganz wie heute»
—sodass die alte Cremoneser Bauweise in
Vergessenheit geriet.

Neustart in schlimmen Zeiten

Erstim 20. Jahrhundert wurde sie
wiederbelebt, genauer: im Jahr 1938, dank
einem ebenso hochrangigen wie brutalen
Faschisten. Roberto Farinacci hiess

er, und ganz im Einklang mit der faschisti-
schen Haltung wollte er das «nationale
Kulturgut» férdern — also auch den Geigen-
bau in seinem Wohnort Cremona. Auf
seine Initiative wurde die Geigenbau-
Schule gegrindet, die allerdings auf
ziemlich kimmerlichem Niveau startete.

Die Wende kam in den 1950er-Jahren:
Damals reiste Simone Fernando Sacconi,
ein in die USA ausgewanderter Rdmer
Geigenbauer und Stradivari-Forscher, fir
Meisterkurse an, und sein Mailander
Kollege Pietro Sgarabotto kam als Lehrer
an die «Scuola Internazionale di Liuteria»:
Sie stiessen das an, was der «liutaio»
Vincenzo Bissolotti ein paar hundert Meter
entfernt von Katharina AbbUhls Werkstatt
als «Wiedergeburt» bezeichnet.

Eine zentrale Figur dieser «Wiedergeburt»
war sein Vater Francesco, der urspring-
lich Holzschnitzer war, aber dann zum
Geigenbau wechselte. Er war ein Schuler
von Sgarabotto und Sacconi, spater selbst
Lehrer an der Geigenbau-Schule —und
dazu der Vater von vier Séhnen, die alle
Geigenbauer wurden. Zwei davon sind

Die Geigenformen stammen von historischen Instrumenten.

DIE FORMEN

Fur die Form eines Instrumenten-
korpus werden Schablonen verwen-
det. In der Cremoneser Tradition
geben diese Formbretter den inneren
Rahmen vor, um den die Zargen
gebogen werden. Der Boden und die
Decke des Korpus werden jedes

Mal neu gestaltet, so konnen etwa die
Ecken bei jedem Instrument anders
geformt werden. Im franzdsischen
Geigenbau dagegen wird mit
Aussenformen gearbeitet, der Korpus
sieht also immer gleich aus — was
eine arbeitsteilige Produktion
erleichtert, weil die Teile immer
zueinanderpassen.

noch aktiv in der Werkstatt an der stillen
Piazza San Paolo: der bereits erwahnte
Vincenzo, der bis zu seiner Pensionierung
vor ein paar Jahren ebenfalls als Lehrer
wirkte, und Marco Vinicio, der die Gilde
auch als Gewerkschafter vertritt und die
Geschichte des Cremoneser Geigenbaus
in mehreren Blchern dokumentiert hat.

lhre Werkstatt ist deutlich geraumiger als
jene von Katharina Abbuhl. Der Eingangs-
raum ist verziert mit Holzarbeiten des
Vaters, der den Weg vom Baum bis zur
Violine in Reliefs geschnitzt hat. Im
hinteren Zimmer hangen ein paar Geigen
an einer Leine, in einem Apothekerschrank
sind Glaschen und Flaschchen mit Lacken
und Harzen aufgereiht. Im Raum dazwi-
schen steht der Arbeitstisch, eine
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Tischlampe sorgt fir gedampftes Licht —
und Vincenzo Bissolotti muss ein paar
Schalter ausprobieren, bis er jenen fur die
Deckenbeleuchtung findet, um uns zu
zeigen, warum er diese nie einschaltet:
«Man sieht nichts, wenn es zu hell ist, die
Strukturen des Holzes sind gar nicht mehr
zu erkennen.»

Welche Strukturen ideal sind fur den
Geigenbau, wie die Jahrringe beschaffen
sein missen, wie man einen Stamm richtig
schneidet, worauf es bei der Lagerung

zu achten gilt: Dartiber konnte er stunden-
lang erzahlen. Und auch der Duft des
Holzes ist ein Thema, «wir sind sozusagen
unter dem Arbeitstisch des Vaters aufge-
wachsen und haben mit den Spanen
gespielt, diesen Geruch vergisst man nie».
Eine Fichte aus dem Val di Fiemme rieche
ganz anders als eine vom Karersee, «das
ist kein Witz, meine Schuler haben mich
einmal getestet mit drei verschiedenen
Fichtensticken, und ich habe alle richtig
lokalisiert».

Geigenbau, das wird auch in der Werkstatt
der Bissolottis klar, ist nicht irgendein

Job, «das ist eine Liebe». Sie umfasst alles,
was dazugehort — die Geschichte, die
Stadt, die Musik, das Handwerk. Es sei ein
sehr intimes Handwerk, sagt Vincenzo
Bissolotti, ein sehr personliches: «<Obwohl
wir alle mit denselben Formen arbeiten,
erkennt man an vielen Details, wer ein
Instrument gebaut hat.»

Horen und fuhlen

Aber was macht denn nun diese klassische
Cremoneser Schule aus, die 2012 in die
Unesco-Liste des immateriellen Kultur-
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Vincenzo und Marco
Viinicio Bissolotfi
haben unter dem
Arbeitstisch des
Viaters mit Spanen
gespielt, «diesen

Geruch vergIisst man
nig».




erbes der Menschheit aufgenommen
wurde? Fur Katharina Abbuhl ist es

das Ganzheitliche des Prozesses, die
Langsamkeit: «\Wenn der Korpus bereits
geschlossen ist, wird er akustisch

noch einmal Uberprift und Uberarbeitet,
das macht man nirgendwo sonst.»

Wie das funktioniert, verrat sie nur ihren
Schdlerinnen und Schlern. Doch eigent-
lich kdnne man es gar nicht so genau
erklaren, es gehe darum, mit Ohren und
Handen Unregelmassigkeiten zu ent-
decken - «es passt, dass «sentire> auf
Italienisch sowohl <hérens als auch
fahlens heisst».

Far Vincenzo und Marco Vinicio Bissolotti
geht es auch um die Individualitat der
Instrumente, «jedes sieht etwas anders
aus». Das Ziel sei nicht glatte Perfektion,
sondern Personlichkeit: «Ein Instrument
muss nicht allen gefallen, es muss zu-
nachst einmal uns gefallen.» Selbst bei den
Violinen von Guarneri del Gesu gebe es
manchmal Details, die nicht ganz sauber
ausgearbeitet sind, «aber dort, wo es drauf
ankommt, hat er enorm viel Zeit investiert».
So viel Zeit bringen langst nicht mehr alle
«liutai» auf, es sind nur noch wenige, die
nach klassischer Cremoneser Art bauen:
vielleicht zwanzig, schatzt Vincenzo
Bissolotti, «<sechs oder sieben sind hier in
der Stadt, die Ubrigen weltweit verstreut».

Das bedeutet, dass in Cremona bei weitem
nicht nur in diesem Stil gebaut wird,
sondern auch in vielen anderen. Rund 170
offizielle Werkstatten gibt es in der Stadt,
die heute mit 70’000 Einwohnern nicht
wesentlich grosser ist als zur Bliitezeit:
eine einzigartige Dichte von «liuterie», die
einem sofort auffallt, wenn man durch

Schon ihr Vater war Geigenbauer: Vincenzo (I.) und Marco Vinicio Bissolotti — links ein Familienfoto.

DIE
IVOLBUNG

Anders als bei Gitarren ist die Decke
des Korpus bei Streichinstrumenten
leicht gewolbt. Diese Wolbung wird
sozusagen als Skulptur aus einem
Brett herausgestochen: Es ist der
heikelste Arbeitsschritt im Geigen-
bau, vieles muss stimmen, damit er
gelingt. Schon zu Beginn gilt es aus
Granden der Stabilitat darauf zu
achten, dass die Jahrringe des Holzes
senkrecht in der Wélbung stehen. Die
Woélbung selbst wird dann mithilfe von
Massstab und Hohenmesser
ausgearbeitet.

die Strassen und Gassen geht. Hinter
vielen Fenstern wird gearbeitet, an den
Turglocken liest man neben italienischen
auch deutsche, englische oder japa-
nische Namen.

Wie viele davon profitieren von der Marke
Cremona? Wie viel Folklore und Nostalgie
pragen diese zweite Welle des Geigen-
baus? Naturlich gebe es Spreu zwischen
dem Weizen, sagt Katharina Abbuhl,
«manche Violinen sehen aus wie Bonbons,
alle gleich». Doch insgesamt sei die
Qualitat in verschiedenen Stilen hoch, und
die Szene sei lebendig und echt, «das ist
nicht nur zum Schein». Man kennt sich,
tauscht sich aus, «ich gehe fast jeden Tag
mit jemandem Kaffee trinken». Zwar sei
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die Konkurrenz bei so vielen Werkstatten
gross, «aber gerade wegen dieser Menge
kommen viele Musikerinnen und Musiker
hierher, um Instrumente zu testen». Der
eine kauft dann hier, die andere dort,
«insgesamt ist es gut fur alle, dass wir nicht
nur mit Zwischenhandlern zu tun haben».

Gelegentlich argern sich die «liutai» auch
gemeinsam, etwa Uber die Burokratie,
die es den kleinen Werkstatten schwer
macht, Lehrlinge einzustellen. Oder Uber
die Idee der Cremoneser Stadtregierung,
die Spane als Sondermdll mit den ent-
sprechenden Entsorgungsgebuhren zu
klassifizieren. Da wehrte sich dann Marco
Vinicio Bissolotti als Gewerkschafter:
«lch habe ihnen gesagt, wenn schon sei
das Edel-Abfall - naturbelassenes Holz,
ganz ohne Chemie.»

Konzerte im Museum

Manchmal sitzt eine Gruppe von «liutai»
auch um einen Tisch im Museo del Violino,
das ebenfalls viel zum Zusammenhalt

der Szene beitragt. Kommt ein besonderes
Instrument ins Haus, werden sie fiir eine
Prasentation und Experten-Gesprache
eingeladen. Ein grossartiges Angebot sei
das, findet Katharina AbbUhl, «wir knnen
die Geigen in die Hand nehmen — zwar

nur mit Handschuhen, aber immerhins.
Auch sonst ist sie oft im Museum, «einfach
um kurz etwas genauer anzusehen, wir
haben Gratiseintritt».

Das ist ganz im Sinne von Riccardo
Angeloni. Der 32-jahrige Rémer, der in
Cremona erst die Geigenbau-Ausbildung
und dann den Master in Restaurierung
und Konservation von Instrumenten
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absolviert hat, ist seit vergangenem Jahr
Kurator in diesem Museum — und sorgt
daflr, dass es weit mehr als nur museal ist.
Man trifft ihn im dunkelrot ausgekleideten
Kernstlck der Ausstellung, wo er gerade
die Stradivari «Vesuvio» von 1727 aus der
Vitrine holt. Eine «audizione» steht bevor,
ein Kurzkonzert mit einem jungen Geiger
im museumseigenen Konzertsaal. Wie
jedes Wochenende haben rund 300 Leute
Karten gekauft, viele Touristen, auch ein
paar Einheimische.

Man sei bei diesen Konzerten sehr
vorsichtig mit den Instrumenten, sagt
Angeloni, «es wird genau dokumentiert,
wie oft sie gespielt werden, und fur die
Musikerinnen und Musiker gelten klare
Regeln: Kein Schmuck, die Geige nie am
Korpus anfassen, nicht damit herum-
gehen». Es kommen auch nicht alle
historischen Instrumente des Museums
offentlich zum Einsatz. Die Stradivari
«Cremonese» von 1715 etwa wird nur ganz
selten gespielt, «sie ist so gut erhalten,
dass wir sie so bewahren wollen». Aber
auch sie wird mehrmals jahrlich Gberpruft:
«Wenn wir merken, dass ein Instrument
sich irgendwie verandert, kbnnen wir
restauratorisch eingreifen.»

«Dynamische Konservierung» nennt er das
Prinzip: Man will die Instrumente schutzen,
aber im Wissen darum, dass sie eigentlich
nicht in eine Vitrine gehdéren. Darum die
Kurzkonzerte, darum die Einladungen an
die Geigenbauer. Und auch sonst ist

das Museum weit Uber die Ausstellungen
hinaus aktiv: In Zusammenarbeit mit

der Universitat Pavia und dem Mailander
Politecnico betreibt es zwei Laboratorien,
eines fur die nicht-invasive Analyse von

Diese Geigen warten in der Werkstatt der Bissolottis auf den Lack — oder die Saiten.

DER LACK

Liegt das Geheimnis der Stradivaris
im Lack? Immer wieder werden
solche Vermutungen angestellt, aber
die befragten Geigenbauer*innen
schutteln den Kopf im Unisono. Da
gebe es keinerlei magische Ingredien-
zien, sagt Marco Vinicio Bissolotti,
«die alten Geigenbauer kauften
denselben Lack, den damals auch
Mobelschreiner verwendeten».
Vermutlich war es ein Lack auf
Olbasis, dessen Produktion innerhalb
der Stadt brandgefahrlich gewesen
ware. Katharina Abbuhl und Ulrike
Dederer kaufen ihre Ollacke ebenfalls
ein, wahrend die Brlider Bissolotti
Lacke auf Alkoholbasis selbst
herstellen. Auf den Klang hat die Wahl
des Lacks kaum Einfluss. Entschei-
dender ist die Grundierung, bei der in
mehreren Arbeitsschritten die Poren
des Holzes verschlossen werden,
damit der Lack nicht einsinkt.

Instrumenten, das andere flr akustische
Fragen. Dazu wird gezielt eine neue
Sammlung aufgebaut: Zusatzlich zu den
historischen Instrumenten und einer
Kollektion aus dem mittleren 20. Jahrhun-
dert sind hier die Siegerinstrumente des
internationalen Wettbewerbs «Antonio
Stradivari» ausgestellt, der alle drei Jahre
ausgetragen wird: «Da wachst eine
Dokumentation heran, die fur zuklnftige
Generationen spannend sein wird.»

30

Von Cremona nach Zurich

Eine Bratsche in dieser Sammlung stammt
von der Geigenbauerin Ulrike Dederer,
die den Wettbewerb 2012 gewonnen hat.
Sie ist eine gute Freundin von Katharina
Abbuhl, sie war Schlerin von Vincenzo
Bissolotti — und hat in ihrem Garten in
Zurich Oerlikon eine eigene Geigenbau-
werkstatt aufgebaut. Die Box aus Fichten-
holz ist ungefahr gleich klein wie das
Atelier an der Piazza della Pace, und auch
hier wird alles in Handarbeit gemacht:
ohne Fertigteile, ohne maschinelle Hilfe;
nur den Lack kauft Ulrike Dederer ein, wie
einst die alten Cremoneser Meister.

Auch die Formen, die sie als Vorlage flr
ihre Instrumente nimmt, stammen von
diesen. Und das Holz kommt meist von
einem Baum, den sie vor Jahren zusam-
men mit Kollegen gekauft hat. Er stand im
Trentino, also jener Region, in der einst
die historischen Cremoneser Geigenbau-
er ihr Material besorgten. Es sei schon
erstaunlich, sagt sie: «In allen Bereichen
haben sich die Dinge im Laufe der
Jahrhunderte enorm entwickelt. Aber im
Geigenbau sind die Vorbilder aus dem

17. Jahrhundert immer noch massgebend.»

Sind denn diese Vorbilder erreichbar?
Ja, meint Ulrike Dederer, «wir haben das
Wissen und das handwerkliche Kénnen,
um heute genauso gute Instrumente

zu bauen wie die alten Meister». Dabei
geht es nicht ums Kopieren; «auch wenn
ich die alten Formbretter verwende — was
ich daraus mache, ist mein Instrument.
Es ist meine Hand, meine Interpretation,
meine Ausarbeitung.» Das Einzige, was
einem neuen Instrument fehlt, ist der



Den Lack auf Alkoholbasis stellen die Briider Bissolotti selbst her.

Mythos. Auch darum hat sie als Violon-
cellistin so gut Geige spielen gelernt, dass
sie ihre Violinen und Bratschen auspro-
bieren kann, «sie sollen wirklich bereit sein,
wenn ich sie jemandem zeige». Denn
wenn eine heutige Violine nicht sofort gut
klinge, lege man sie wohl rascher wieder
zur Seite als eine Stradivari.

Das bedeutet allerdings nicht, dass die
Arbeit mit dem Verkauf eines Instruments
zu Ende sei—das gilt in Oerlikon ebenso
wie in den Cremoneser Werkstatten

von Katharina Abbuhl und den Bridern
Bissolotti. Oft kommen Musikerinnen

und Musiker nach Monaten oder Jahren
noch einmal in ihre Werkstatt, um Details
nachzujustieren. Und sie sind willkommen:
«Es ist interessant zu beobachten, wie
sich ein Instrument entwickelt.»

Manchmal entschliesst man sich sogar zu
einer grésseren Anderung, auch dies ganz
im Sinne der Tradition: Die historischen
Geigen wurden im Laufe der Jahrhunderte
immer wieder den neuen Bedurfnissen
angepasst. So hat Ulrike Dederer etwa bei
einer Viola nach vier Jahren den Steg
ausgetauscht, «danach war es ein ganz
anderes Instrument». Es gehort der
Bratschistin Ursula Sarnthein —und tragt
zusammen mit zwei Stradivaris und einer
Bergonzi-Violine dazu bei, dass die grosse
Cremoneser Geigenbau-Kunst auch im
Tonhalle-Orchester Zirich weiterklingt.

DREI
INSTITUTIONEN

Casa Stradivari

Die Geigenbauer-Familien Amati, Guarneri und zeitweise auch
Stradivari hatten ihre Werkstéatten in derselben Hausergruppe im
Zentrum von Cremona. Sie wurde in den 1930er-Jahren abge-
rissen, heute steht an dieser Stelle die im faschistischen Stil erbaute
Galleria XXV Aprile. Erhalten ist dagegen ein anderes Haus, in dem
Antonio Stradivari nach seiner Hochzeit mit Francesca Ferraboschi
lebte und arbeitete. Es befindet sich am Corso Garibaldi 57 und
wird von der 2021 gegriindeten Fondazione Casa Stradivari unter
der Leitung des italienisch-schweizerischen Geigers Fabrizio von
Arx betrieben. Im Rahmen von Meisterkursen kbnnen ausgewahlte
Geigenbauer*innen wahrend 18 Monaten in den Werkstatten im
Erdgeschoss ein eigenes Streichquartett bauen.

Museo del Violino

1894 schenkte der Instrumentenhandler und Sammler Giovanni
Battista Cerani der Stadt Cremona einen Teil seiner Kollektion —
das war der Anlass flr die Griindung des Museums. Im Laufe der
Zeit kamen weitere Schenkungen und Kaufe dazu; so Uberliess

der Geigenbauer Giuseppe Fiorini dem Museum bedeutende Teile
der Sammlung des Conte Ignazio Alessandro Cozio di Salabue,
der Stradivaris letztem Sohn und Erben Paolo neben Instrumenten
auch zahlreiche Werkzeuge abgekauft hatte. Das Museum befindet
sich seit 2013 an der Piazza Marconi und verfligt mit dem Audito-
rium Giovanni Arvedi Uber einen eigenen Konzertsaal.

Scuola Internazionale die Liuteria

Die Geigenbau-Schule befindet sich in einem historischen
Gebaude an der Via Colletta 5 im Zentrum von Cremona. Weitere
Ausbildungsmaoglichkeiten gibt es u.a. im deutschen Mittenwald
oder in Brienz im Berner Oberland.
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1. Konzertmeisterin

JULIA
BECKCER

Stradivari,
Cremona 1718,
Leihgabe

«Die Stradivari, die ich seit 2019 spielen
darf, war schon friher in diesem Orchester
zu horen: Ein Mazen hatte sie fur den
ehemaligen Konzertmeister Primoz
Novsak gekauft. Ich bin sehr glticklich mit
diesem Instrument, dank dem ich ein
schwieriges Kapitel abschliessen konnte.
Denn ich hatte bereits vorher eine
Stradivari als Leihgabe, Uber 20 Jahre;
diese musste ich jedoch zurlickgeben,
weil testamentarisch verflgt war, dass sie
jungen, aufstrebenden Talenten zur
Verfugung gestellt werden soll. Das war
heftig, denn man hat schon eine sehr
personliche Beziehung zu einem Instru-
ment. Eine Zeit lang habe ich dann

auf meiner eigenen Violine gespielt, einer
Vincenzo Panormo, das hat auch gut
funktioniert. Aber eine Stradivari ist eben
doch etwas Besonderes.»




Fotos: Paolo Dutto

1. Konzertmeister

ANDREAS
JANKE

Carlo Bergonzi,
Cremona 17331739,
Leingahe

«Was mir an dieser Geige besonders ge-
fallt, ist ihr starker, dunkler, warmer

Bass. Es ist eine Typfrage, was man mag
—ich probiere bei einem Instrument im-
mer als erstes die G-Saite aus, um zu
schauen, was die tiefen Register herge-
ben. Hier wusste ich nach drei Ténen, dass
es passt; Violinen sind ein bisschen wie
Menschen, zu manchen zieht es einen
sofort hin. Das hat nichts mit dem Namen
zu tun, obwohl er hier bedeutend ist:
Carlo Bergonzi gilt als der letzte Gross-
meister der Cremoneser Schule. Es

sind nur rund 50 Instrumente von ihm
erhalten, auch deshalb ist er nicht so ein
Mythos wie Stradivari, in dessen Werk-
statt er zeitweise gearbeitet hat. Aber
wenn ich gegenliber Geigenbauern
erwahne, dass ich eine Bergonzi spiele,
machen sie immer grosse Augen und
wollen das Instrument sofort sehen.»



Geigenbogen

DER BOGEN MACHT DIE MUSIK

ESist der Traum vieler Geiger*innen, eing Stradivari

oder Guarneri zu spislen. Doch den Zauber entfacht nicht
selten erst der richtige Bogen — wie auch unsere
Konzertmeisterin Julia Becker weiss.

M Ulrike Thiele

Wenn es um wertvolle Instrumente geht,
ist man schnell bei den Meistergeigen.
Eine der teuersten Violinen ist die «Lady
Blunt» Stradivari, die im Jahr 2011 in
London bei einer Wohltatigkeitsauktion
far Japans Erdbebenopfer fliir 9,8 Mio
Pfund Sterling (ca. 11 Mio CHF)
versteigert wurde. Getoppt wird sie
wohl nur von der Guarneri «Vieux-
temps», die 2012 einen Preis von 16 Mio
US-Dollar (ca. 14,6 Mio CHF) erreichte.

Ein Meisterbogen zur Meistergeige
Zugegeben, in solchen finanziellen
Spharen ist man mit den Geigenbdgen
aus Meisterhand nicht unterwegs. Und
doch kann man fur einen alten Meister-
bogen problemlos 20’000, 50°000
oder 100’000 CHF bezahlen. Der
Rekord flr einen Tourte-Bogen liegt
aktuell bei 570’000 Euro (ca. 535°000
CHF). Wenn man bedenkt, was ein
durchschnittlicher Bogen kostet, ist das
schon eine beachtliche Spanne.

Viel wichtiger ist aber der Gedanke,
dass ein guter Bogen einem Instrument
erst seine eigentliche Stimme entlocken
kann. Oder, noch pointierter, mit den
Worten des Geigenvirtuosen Giovanni
Battista Viotti (1755-1824) ausgedrickt:
«Le violon, c’est I'archét» — «Die Violine,
das ist der Bogen». Damit war einer-
seits die Spieltechnik gemeint, denn
Viotti hat das moderne Geigenspiel
gepragt. Doch andererseits bezog er
sich durchaus auf jenes Zubehor zum
Instrument, das haufig weniger
Beachtung findet. Viotti gab wertvolle
Hinweise fur eine regelrechte Revolu-
tion: Denn die unverkennbaren Bégen
des franzosischen Bogenbauers
Frangois Xavier Tourte (1748-1835)
lauteten eine neue Ara ein und haben
bis heute Vorbildwirkung. Nicht ohne
Grund wird er auch als «Stradivari des
Bogens» bezeichnet.

Die franzosischen Meisterbogen

In der Zeit, als Tourte geboren wurde,
um 1750, entwickelte sich das Spezial-
handwerk, das er selbst perfektionieren
sollte: Das Bogenmacherhandwerk
trennte sich vom Geigenbauhandwerk.
Schon Vater und Bruder waren Meister
im Bogenbau. Die ersten Arbeiten

von Frangois Xavier Tourte zeigen noch
deren Einfluss; so waren etwa die
Stangen noch rund, ab 1805 dann
charakteristisch oktogonal und aus
Fernambukholz. Ausserdem brachte er
Neuerungen ein, die sich im Nachhinein
als idealtypisch erwiesen.

So dokumentierte sein Schiler
Jean-Baptiste Vuillaume (1798-1875),
dass die Verjingung des Querschnitts
der Bogenstange mathematischen
Gesetzmassigkeiten entspricht. Vor
allem bietet der Bogen auf diese Weise
eine enorme Elastizitat. Der Frosch aus
Ebenholz erhielt von Tourte ebenso
seine heutige Form wie der Bezug aus
Rosshaar — zuvor gebuindelt, wird er
seither als Band gleichmassig und
breiter verteilt. Ausserdem erwiesen
sich die Masse seiner Bogen, was die
Gesamtlange sowie die Abstande
zwischen Bezug und Stange angeht, als
optimal flr die spieltechnischen An-
spriche. Entsprechend begehrt sind
die Originale von Tourte, aber auch jene
der franzésischen Schule um und

nach Vuillaume: Peccatte, Simon, Lamy

Form und Bestandteile
des Streichbogens

seit Frangois Tourte:

1-Kopf/2-Stange / 3-Bezug
4 - Bewicklung / 5 - Frosch
6 - Spannschraube / 7 — Kamm
8 - Kopfplatte / 9 — Spitze
10 — Mundloch, Kammkeilbrett
11 — Schraubenkopf, Beinchen, Knopf
12 - Gewinde / 13 - Mutter
14 - Schubplatte, Froschbahn
15 — Froschring, Schieber, Zwinge
16 — Froschnase / 17 — Schieber, Schub
18 — Zwickel, Zwickelblech / 19 — Auge
20 - Kastchen, Muttergleitaussparung,
21 -Schlusskeilbett, Mundloch

mit Schlusskeil
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Péere und Voirin sind klingende Namen,
wenn es um Bogen geht.

Das Geheimnis

Unsere Konzertmeisterin Julia Becker
spielt einen Tourte-Bogen - eine Leih-
gabe. Dass sie ihn noch immer be-
nutzen kann, ist ein glticklicher Zufall,
wie sie erzahlt: <Dieser Bogen gehorte
zu der Stradivari, die ich 20 Jahre

lang gespielt habe. Die Geige musste
ich vor ungefahr sechs Jahren abgeben,
aber den Bogen durfte ich behalten.
Und ich weiss noch ganz genau, wie
mein Geigenbauer Markus Ramsauer
damals gesagt hat: <An deiner Stelle
ware ich erleichtert! Denn den Bogen
herzugeben, wéare noch ein viel
grosserer Schritt gewesen als die
Geige.» Das stimmt! Denn so ein Bogen
passt entweder zu einer Hand oder
eben nicht. Und ich habe wirklich das
Geflhl, dass dieser Bogen absolut zu
mir passt.»

Doch was heisst das genau? Was ist
das Geheimnis eines solchen Bogens?
Im Gesprach mit Julia Becker wird klar,
dass es in ihrem Fall die Vielseitigkeit
ist. Und dass er genau zum Repertoire
eines Sinfonieorchesters wie dem
Tonhalle-Orchester Zurich passt: «Ich
mag diese unglaubliche Flexibilitat.

Ich bin sehr froh, dass ich den Bogen
nicht wechseln muss fur verschiedene
Werke aus verschiedenen Epochen.
Und ich liebe die Differenzierung, die ich
erreichen kann, je nachdem, ob ich viel
Bogen benutze oder wenig. Bei einem
Mozart-Konzert kann ich das Filigrane
herausbringen, aber dann bei Tschai-
kowsky oder Bruckner auch einen
wirklich fetten Sound. Beim Spiccato ist
das besonders zu spuren. Da habe ich
einen richtig guten Zugriff auf die Saite.»

Meisterbogen oder Carbon?

Die logische Schlussfolgerung ware: Ein
Bogen, der alles kann, istimmer im
Einsatz. Aber gerade am Anfang hatte
Julia Becker Zweifel: So einen wert-
vollen Bogen werde sie sicher nichtim
Orchester spielen. Viel zu schade.
«Irgendwann habe ich doch angefan-
gen, ihnim Orchester zu verwenden.

e

Entwicklung des Geigenbogens 16.—18. Jahrhundert

Inzwischen spiele ich ihn ausschliess-
lich. Ausser er hat zu viele Haare
gelassen. Dann kommt tatsachlich mein
Ersatzbogen zum Einsatz.»

Es gibt ihn also — den Ersatzbogen bzw.
die Ersatzbdgen. Insgesamt habe sie
sieben davon: «FUunf richtige und zwei
aus Carbon.» Doch wie kénnen die
Ersatzbégen neben dem Superlativ-
Bogen bestehen? Gut, meint die
Konzertmeisterin. Denn alle Varianten
haben ihre Berechtigung: «Der Ersatz-
bogen, den ich immer dabeihabe, ist
ein moderner Grinke. Den habe ich mir
gekauft, als ich in Bayreuth gespielt
habe. Das ist bestimmt 25 Jahre her.

Ich habe damals 5’000 Mark daflr
bezahlt. Den spure ich viel mehr als zum
Beispiel einen wertvollen franzosischen
Bogen, den ich mal meinem Vater
abgekauft habe. Ein edles Sttick. Aber
er ist mir ein bisschen zu flatterig.»

Bleiben noch die Carbonbdgen. Leicht,
robust, aber — seelenlos? So das
haufige Vorurteil. Warum sich zwei

Exemplare davon in der Ausstattung
von Julia Becker finden, hat zwei
Grunde: Reisen und zeitgendssische
Musik. Bei beidem ware das Risiko zu
gross, dass der Tourte-Bogen zu Bruch
geht — sei es beim Transport oder durch
Spielanweisungen: «Mit dem Carbon-
bogen kannst du alles machen, kratzen
oder mit der Stange schaben. Kein
Problem.» Bei Reisen ins Ausland, zum
Beispiel in die USA, kommt der alte
franzdsische Bogen ebenfalls nicht in
den Geigenkasten.

Dabei geht es auch um Zoll- und Ein-
fuhrbestimmungen. Seltene Materialien
wie Schildpatt oder Elfenbein, die
friher verbaut wurden, sind heikel; es
wurden schon Bogen am Zoll direkt
zerbrochen. Fernambuk steht trotz
entsprechenden Vorschlagen derzeit
nicht auf der Liste der geschutzten
Holzer, aber sicher ist sicher: «\Wenn ich
unterwegs solo spielen musste, wirde
mir die Entscheidung gegen den Tourte
jedoch schwerfallen. Ich bin ja schon
froh, wenn ich ihn nach dem Bespannen
zurtickbekomme. Denn eigentlich kann
ich nicht ohne ihn sein.»




AKTUELL IM PFAUEN

ROMEO & JULIA

EINE ITALO-DISCO-OPER VON BONN PARK UND BEN ROESSLER
NACH WILLIAM SHAKESPEARE
REGIE BONN PARK

Romeo & Julia ist die Geschichte zweier Machte, die sich schon immer hassen und man weiss nicht
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Grosse Fragen,
kleine Fragen

WAS IST

EIGENTLICH KOLOPHONIUM?

Wer ein Streichinstrument spielt, hat stets ein Stuck Harzextrakt dabei.

B Susanne Klbler

Die beste Geige, ein entsprechender
Bogen und alle musikalischen Quali-
taten helfen nichts, wenn ein unschein-
bares Stlcklein Harzextrakt fehlt:

das Kolophonium. Es sorgt daflr, dass
sich die Schuppen der an sich glatten
Pferdeschwanzhaare aufstellen, mit
denen der Bogen bespannt ist. Erst so
entsteht beim Strich Gber die Saiten
jene Reibung, die den Klang erzeugt.
Ohne Kolophonium wtrde man nicht
viel mehr als ein Fiepen zustande
bringen.

Kein Wunder, versuchen die Kolopho-
nium-Hersteller das Material als luxurios
zu vermarkten. Die teuersten Stlicke
kosten bis zu 100 Franken, sie sind stil-
voll verpackt in einem Ledertaschchen,
einer umweltfreundlichen Korkhtille
oder einer Echtholzdose in Violinform.
Und das Vokabular, mit dem ihre Vor-
zUige gepriesen werden, erinnert an die
poetischen Exzesse auf Weinetiketten:
Kolophonium kann reichhaltig oder
harmonisch sein, sanft und warm,
strahlend klar. Hier wird ein Original-
rezept gepriesen, dort ein verfuhre-
risch-inspirierender Ton versprochen,
und auf den Verpackungen verweisen
Bezeichnungen wie «Solo», «<Deluxe»
oder «Paganini» auf Hochklassiges.

Ob alle diese Premium-Produkte tat-
sachlich besser sind als jene, die man
fur 15 Franken oder noch weniger in
einer Kartonbox erhalt: Dartber gehen
die Meinungen auseinander. Sicher ist
dagegen, dass die richtige Dosierung
zahlt. Zu wenig Kolophonium lasst den
Klang diinn und briichig werden, bei zu
viel wird er kratzig und rau.

Wer nun denkt, dass das «phon» im
Kolophonium mit dem Ton zu tun hat,
liegt trotzdem falsch. Der Name bezieht
sich auf die langst untergegangene
ionische Stadt Kolophon, die heute in
der turkischen Provinz Izmir liegen
wurde und ihren Reichtum unter ande-
rem dem aus den Nadelholzbaumen
gewonnenen Harzprodukt verdankte.
Von der Erfindung der Violine war

man damals noch etwa zwei Jahrtau-
sende entfernt, das Kolophonium

war in ganz anderen Zusammenhangen
natzlich. Das ist es bis heute: In der
einen oder anderen Form sorgt es fur
bessere Haftung bei Handballen und
Ballettschuhen, es findet sich als
Ingredienz in Leimen und Lacken und
kommt bei der Enthaarung von
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Schweinen und beim Brazilian Waxing
zum Einsatz. Auch bei der Herstellung
von Pyrotechnik spielt es eine Rolle.

Gewonnen wird es in einem an sich
einfachen chemischen Prozess:

Das Baumharz wird per Wasserdampf-
destillation in zwei Komponenten geteilt
—in flichtiges Terpentindl einerseits,

in den nichtflichtigen Rickstand Kolo-
phonium andererseits. Dieser Rlick-
stand kann gelblich, rétlich, braunlich
oder ganz dunkel sein, er splittert, wenn
er hart aufprallt, und staubt, wenn ein
Bogen daruberstreicht. Manchmal wird
ihm Metall beigemischt, naturlich

nicht irgendeines, sondern zum Beispiel
Meteoreisen, das den Klang brillanter
und kraftiger machen soll. Gold, Silber
oder Kupfer werden ebenfalls ver-
wendet, und manche Hersteller
experimentieren mit Partikeln von
Bergkristallen oder Aquamarin.

Spatestens hier ist allerdings daran zu
erinnern, dass der Beginn dieses
Beitrags auch in der Umkehrung gilt:
Selbst das edelste Stiick Kolophonium
hilft nichts, wenn eine gute Geige,

ein passender Bogen und die musikali-
schen Qualitaten fehlen.



AMELIA
MASZONSKA-
ESCOBAR

Enrico Orselli,
Ferrara 1925

«Meine Violine ist exakt 100 Jahre alt und
eine Eugenio-Degani-Kopie. Ich habe

sie vor drei Jahren bei der Geigenbauerin
Marysia Porebska-Synowietz in Wies-
baden entdeckt, bei der ich einst mit

16 Jahren mein erstes Instrument erstan-
den habe. Ich schatze sie sehr, weil sie
einem nicht die teuerste Violine verkaufen
will, sondern eine, die wirklich passt. In
diese hier habe ich mich sofort verliebt, sie
hat eine wunderbar kraftvolle Tiefe — als
Geigerin ist man ja immer ein wenig nei-
disch auf den Cello-Klang. Ich habe diese
schnelle Entscheidung nie bereut, im
Gegenteil: Da die Geige eine Weile nicht
gespielt worden war, wurde sie in den
ersten Monaten immer besser. Doch ich
hange nicht so sehr an Dingen; im Moment
kéme es mir nicht in den Sinn, sie weg-
zugeben, aber vielleicht andert sich das
irgendwann. Es ist bei einem Instrument
wie beim Essen: Plotzlich mag man

etwas anderes.»
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Stimmfiihrerin 2. Violine

VANESSA
SZIGETI

Stefano Scarampella,
Mantua 1900

«Meine Geige hat eine leicht orange Farbe,
und das passt: Sie ist ein bisschen wie
eine orange Katze, die ja als seltsam
gelten. Sie reagiert extrem empfindlich auf
Temperatur- und Feuchtigkeitswechsel,
und sie hat eine etwas verdrehte Schnecke
—warum auch immer. Aber sie klingt
wunderbar, ich mag vor allem ihre fast
bratschenhafte Tiefe. Bekommen habe ich
sie, als ich die Aufnahmeprufung in die
Hochschule schaffte; davor hat mein Vater
sie gespielt. Anfangs habe ich meine
frihere Geige vermisst; es war, wie wenn
man einen Twingo fahrt und einen BMW
erhalt, aber man liebt halt den Twingo.
Doch das hat sich rasch geandert. Als ich
im Studium in meiner ersten Blattlese-
Stunde den Kasten offnete, rief der Lehrer:
<Meine Geige!> Ich war irritiert — bis sich
herausstellte, dass er das Instrument einst
meinem Vater verkauft hatte.»
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Violinisten im Portrat:
Augustin Hadelich

DIE KUNST LIEGT IM DETALL

Augustin Hadelich
widmet sich nicht nur
im Notentext jedem
ginzeinen Ton. Auch der
Historie eines Werks
geht er genau nach,
sodass im Moment des
Auftritts nur noch die
Musik existiert.

M Viviane Nora Brodmann

Der Blick, den Augustin Hadelich seiner
Violine beim Spielen schenkt, ist
einmalig. Erlebbar wird das besonders
dann, wenn einer Kamera eine Nahauf-
nahme von Musiker und Instrument
gelingt: Sogar durch den Bildschirm
hindurch ist diese berihrende und
zerbrechliche Spannung spurbar, die
entsteht, wenn er seiner eigenen Hand
zuschaut, als gehorte sie nicht zu ihm,
sondern vielmehr zum Instrument, aus
dem die Tone stromen.

Ahnlich und auf doch ganz andere
Weise nahbar zeigt sich der deutsch-
amerikanische Violinist auch auf Social
Media. Neben Ausschnitten aus seinen
Auftritten ist er dort mit einem selbst-
standigen Format prasent, ohne
Orchester und ohne direktes Publikum:
«Ask Augustin» heisst die Uber 50-teili-
ge Reihe, die seit dem Lockdown im
Frahjahr 2020 entstanden ist. Darin
stellt er sich den unterschiedlichsten
technischen und musikalischen Fragen
aus den sozialen Netzwerken, ermog-
licht Einblicke in seinen Erfahrungs-
schatz und Werdegang — und gibt so
sein Wissen weiter.

Tanz der Stimmen

Dieses breite und vielschichtige Wissen
wird auch greifbar, wenn Hadelich von
Johannes Brahms’ Violinkonzert erzahlt,
das er in Zurich prasentieren wird. Das
darin notwendige Zusammenspiel aller
Beteiligten beschreibt er als Herausfor-
derung: «Bei diesem Werk ist die Violine
eine Protagonistin, die ihre Rolle im
Dialog, in der Auseinandersetzung und
im Tanz mit anderen Stimmen definiert.
Geiger, Dirigent und Orchester missen
wie Kammermusiker miteinander
kommunizieren, damit eine Uberzeugen-
de Interpretation entstehen kann.»

Dabei interessiert ihn aber nicht bloss
das fertig komponierte Werk, sondern
genauso der Entstehungsprozess:
«Es ist faszinierend, den Briefwechsel
zwischen Brahms und dem Geiger
Joseph Joachim, flir den das Konzert
geschrieben wurde, zu lesen. Als ich

das Manuskript sah, das sie einander
hin- und herschickten, mit jeder
Revision in einer anderen Tintenfarbe,
kam es mir fast so vor, als wirde ich bei
ihren Diskussionen Uber das Sttick
lauschen!»

Die heute meistens zu hérende Kadenz
ging schlussendlich aus diesem
Austausch hervor: Sie stammt von
Joseph Joachim selbst, und auch
Hadelich Ubernahm sie zunachst. Als sie
sich flr ihn irgendwann ausgespielt
hatte und ihm die «eigenwillige Kadenz
von Fritz Kreisler» ebenfalls nicht mehr
zusagte, stellte er sich der anspruchs-
vollen Aufgabe, «im Stil von Brahms eine
Kadenz zu schreiben, die in die perfekte
Architektur dieses grossen ersten
Satzes hineinpasst».

Singende Momentaufnahmen
Selbstverstandlich gehort die intensive
Auseinandersetzung mit den Werken
zum Berufsprofil professioneller
Solist*innen. Augustin Hadelich
beschreibt sich aber sogar als «sehr
detailversessen» und ist der Auffassung,
dass sich die Aufmerksamkeit kleinen
Stellen gegenliber zu einem enormen
Klangunterschied grosserer Passagen
akkumulieren kann. Neben der akribi-
schen Auseinandersetzung mit Einzel-
heiten ist ihm besonders eines wichtig:
das «gesangliche Element des Klangs»,
denn er mdchte versuchen, zusammen
mit seinem Instrument «so naturlich wie
maglich zu singen». Es Uiberrascht daher
kaum, dass er bei seinem eigenen
musikalischen Ausdruck sein Ohren-
merk daraufsetzt, «<so zu spielen, wie ich
die Musik horen will». Ebenso selbst-
verstandlich erscheint es dann, wenn er
wahrend des Konzerts das Publikum
kaum noch wahrnimmt und stattdessen
dem Orchester und seiner Violine ganz
genau zuhort und jene innigen Momente
entstehen lasst, die im Saal splr- und
sichtbar werden.

Mi14./ Do 15. Mai 2025
Brahms Violinkonzert D-Dur op. 77
Cristian Macelaru Leitung
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Violinisten im PortratIl:
Leonidas Kavakos

DIE BESTEIGUNG DES OLYMPS

Fir Leonidas Kavakos ist
ein Konzert weitaus
mehr als die Aufflhrung
giner Komposition:

Der Solist, das Publikum,
die Instrumente und

der Saal werden alle

ZU Tragern der Musik.

M Viviane Nora Brodmann

«Ein Konzertsaal», meint Leonidas
Kavakos, «ist in sich ein Musikinstru-
ment.» Der griechische Violinist bezieht
sich dabei nicht ausschliesslich auf

die Akustik, die er mit dem Innenraum
einer Violine vergleicht, wo der Ton
entsteht. Die Klangproduktion sowie
die Aufmerksamkeit, die der Musik
entgegengebracht wird, sind fur ihn
genauso wichtig. So ergebe sich fur alle
Beteiligten eine «extrem positive
Spannung, eine intensive Atmosphére».

«Bedingungslose Kommunion»
Dieses gemeinschaftliche und tiefgrei-
fende Erlebnis Uber die Grenze der
Buhne hinweg ist fir Kavakos ein
zentrales Element seiner Auftritte:
«Es gibt keine Bedingung dafir, einen
Konzertsaal zu betreten; diese un-
fassbar laute Stille, bevor eine Aufflih-
rung beginnt, ermdglicht es allen,
wahrzunehmen, was auf der Buhne
geschieht. Es ist ein unglaublicher
Prozess, vielseitig, aber etwas, das
nirgendwo sonst im modernen Leben
geschieht. Eine bedingungslose
Kommunion in Stille.»

Daraus wachst wohl auch der grosse
Respekt, der erkennbar wird, wenn
Leonidas Kavakos Uber seine Arbeit als
Soloviolinist spricht. Er scheint eine
Verpflichtung zu splren, wenn er dem
Publikum oder einem Werk begegnet.
Denn flr ihn ist es seine Aufgabe,

zu interpretieren, einen «Weg zum Aus-
druck zu finden, aber nie die Absicht
des Komponisten zu Gberschreiten».

Sinfonische Klangwelten

Kavakos’ Gedanken zu seinem Beruf,
seiner Pflicht als Solist und seinem
Verstandnis unserer musikalischen Welt
sind entsprechend filigran. Spricht er
Uber das Publikum, die Musik oder seine

Violing, gewinnt jeder Ausdruck an
Gewicht. Er wagt die Worte genau ab,
pausiert gelegentlich und korrigiert
sich bereits bei leichten Bedeutungs-
nuancen direkt selbst. So sind denn
auch seine Ausserungen zum ersten
Violinkonzert von Dmitri Schostako-
witsch, das er in Zurich spielen wird,
reflektiert aufzufassen: «Das Violinkon-
zert von Schostakowitsch ist eines
der grossten Konzerte, das je fur ein
Instrument geschrieben wurde. Es ist
ein Konzert, das nichts zu winschen
Ubriglasst. Ein enorm starkes, machtig
sinfonisches Werk.»

Allein mit seiner Beschreibung der
Komposition wird fast schon horbar, wie
sich die Solovioline in den vier Satzen
durch die unterschiedlichsten Klang-
welten bewegt. Der zweite Satz, der an
eine ruhige Nocturne anschliesst, liesse
sich am ehesten als «Inferno» charakte-
risieren, der letzte Satz wie ein Triumph
nach jener Kadenz, die, so Kavakos,
eine der bedeutsamsten tberhaupt sei,
und die im Anschluss an die pulsierende
Stille nach dem Hohepunkt des Werks
erklingt. Er freue sich jedes Mal enorm,
wenn er Schostakowitschs erstes
Violinkonzert spiele, vergleicht diesen
Kraftakt aber auch mit der Besteigung
des Olymps.

Drang nach Musik

Solche Hochstleistungen bendtigen
Unterstutzung. Neben dem Konzertsaal
und den darin Anwesenden gehort

fur Leonidas Kavakos unbedingt sein
Instrument dazu, denn «eine grossartige
Violine zu spielen, macht einen zu
einem besseren Musiker». Dass es sich
bei ihm um eine Stradivari handelt, ist
fur Kavakos nur schon deshalb ein-
drlcklich, weil es sich hier um «ein
wichtiges Stlick Geschichte» handelt.
Und die Klangwelten, die sich mit einem
solchen Instrument eréffnen, «starken
meinen Drang, immer mehr Musik zu
machens.

Mi 25./Do 26.Jun 2025
Schostakowitsch Violinkonzert Nr. 1a-Moll
Jakub Hrasa Leitung




ALICAN
SUNER

Gaetano Guadagnini,
Turin 1820,
Leihgabe

Nurgl Gomak,
Istanbul 2022

«Ich spiele zwei Violinen, eine historische
und eine neu gebaute. Beide sind mit
Darmsaiten bespannt; das ist zwar heikler
wegen der Stimmung, aber ich mag den
Klang, und es funktioniert auch im grossen
Orchester. Welches Instrument zum
Einsatz kommt, entscheide ich oft kurz-
fristig: Manchmal probe ich mit dem

einen und nehme furs Konzert dann doch
das andere. Sie sind sehr verschieden;

die Guadagnini-Geige —die ich hier in der
rechten Hand halte — ist muskulés, jene
von Nurgul Comak viel feiner. Auch mein
Verhaltnis zu ihnen ist unterschiedlich:

Mit der einen habe ich ein Stlick Geschich-
te in der Hand, mit der anderen ein Stlick
Heimat. Nurgul Comak ist eine sehr
sympathische junge Geigenbauerin in
Istanbul, die erste Frau mit diesem Beruf in
der Turkei. Es ist schon, die Person zu
kennen, die ein Instrument geschaffen hat,
man hat gleich einen viel personlicheren
Bezug dazu.»
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Stimmfiihrer 2. Violine

KILIAN
SCHNEIDER

Pietro Giovanni
Mantegazza,
Mailand 1761

«Ich spiele dieses Instrument, seit ich
16 Jahre alt war. Ein Geigenliebhaber, den
ich damals unterrichtete, lieh sie mir

aus; als ich 1992 die Stelle im Orchester
bekam, konnte ich sie kaufen. Es ist

eine sehr gesunde Violine, ohne Schaden,
es wurde auch nicht daran herumge-
bastelt. Bei den wenigen Soli, die man als
Stimmfuhrer der 2. Violinen hat, kann

ich mit ihr adaquat zu einer Konzertmeis-
ter-Stradivari spielen. Aber ansonsten
macht sie mir das Leben nicht immer
leicht: Sie kann zwar eigentlich alles, aber
man muss sie gelegentlich sehr bitten,
damit sie tut, was sie soll. Zum Gllick habe
ich zwei wunderbare franzdsische
Bogen: einen Vigneron fur die feinen,
weichen Nuancen und einen Fétique,
den ich verwende, wenn es richtig
krachen soll. Sie vervollstandigen das
Instrument zu einem grossen
Ganzen.»




¥
¥
53

Das 100% unsichtbare Horgerat Lyric von Phona

b &

STUCKELBERGER HORBERATUNG

Obere Zdune 12 | 8001 Ziirich | 044 25110 20
www.stueckelberger-hoerberatung.ch | info@stueckelberger-hoerberatung.ch



Pilzholz fiir Violinen
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Kérperschallmessungen der Pilzgeigen im Labor der Empa.

DIE BIOTECH-GUARNIERI

In den Laboren der Eidgenossischen Materialprifungs- und

Forschungsanstalt Empa in St. Gallen und Dubendorf haben Holzforscher
und Akustiker Biotech-Violinen nach dem Vorhild einer
Mgistergeige aus dem 18. Jahrhundert geschaffen.

M Ulrike Thiele

Es jagt einem erst einmal einen kleinen
Schauer Uber den Ricken: Pilzbefall.
Doch anders als auf alten, wertvollen
Schriftquellen wie Blichern kann der
Befund bei Geigenholz durchaus positiv
sein —vor allem, wenn er absichtlich
herbeigeflihrt wurde. Es ist ein bisschen
wie mit einem feinen Kase: Pilze kdnnen
nicht nur schadigen, sondern auch
veredeln.

Holzveredelung mit Pilzen

So konnten vor einigen Jahren Holzfor-
scher der Eidgendssischen Material-
prifungsanstalt, der Empa, eine kleine
Sensation prasentieren: Mithilfe eines
Pilzes war es gelungen, moderne Holzer
zu veredeln. Ihre Eigenschaften wur-
den so verandert, dass sie unter dem

Mikroskop den alten Holzern von
Meistergeigen wie einer Stradivari oder
einer Guarneri in nichts nachstanden.

«Heutzutage wachsen Baume schneller
und ungleichmassiger als zu einer

ganz bestimmten kihlen Periode im

17. Jahrhundert, als das Holz fir
Stradivaris Instrumente wuchs», so
Francis Schwarze von der Empa-
Abteilung Cellulose & Wood Materials.
Um moderne Holzer von Fichte und

Ahorn zu verandern, nutzte er einen Pilz,

der in der Natur die sogenannte
Weissfaule verursacht. «<Sobald die
Holzstruktur den gewlinschten Zustand
erreicht hatte, wurden die Pilze durch

ein keimtétendes Gas entfernt», sagt
Schwarze. Aus diesem Pilzholz wurden
dann von den erfahrenen Geigen-
bauern Michael Baumgartner und Paul
Beley einige Musterviolinen gefertigt.
Vorbild war die «Caspar Hauser»

aus dem Jahr 1724 - ein Instrument des
legendaren Geigenbaumeisters aus
Cremona, Giuseppe Guarneri, auch
bekannt als Guarneri del Gesu. Die
wissenschaftlichen Untersuchungen
gingen in eine neue Runde.

Im Klanglabor

Am Empa-Standort in Dibendorf ha-
ben die Akustiker der Abteilung
Acoustics/Noise Control die Instrumen-
te in ihrem Klanglabor untersucht.

Hier herrschen ideale Voraussetzungen:




Pilzholz fiir Violinen

Die Wande, die Decke und der Boden
reflektieren den Schall in einem ge-
wissen Frequenzband nicht. Armin
Zemp, der 2018 die Testreihe geleitet
hat, erklart die Bedeutung eines sol-
chen Raums: «Wenn wir hier drinnen
Untersuchungen machen, haben wir
Bedingungen, als ob wir im freien

Feld waren. Das heisst, alles, was wir
messen, ist nicht beeinflusst durch
irgendwelche Reflexionen von den
Waénden, die dann den Schall auf das zu
untersuchende Objekt zurlickwerfen.
Wir kénnen jegliche Einflisse der
Umgebung eigentlich ausschliessen.
Deshalb ist dieser Raum ideal geeignet,
um wirklich nur die Geigen auf ihre
akustischen Eigenschaften zu unter-
suchen.»

Doch nicht nur eine stérungsfreie
Umgebung ist fur saubere Messergeb-
nisse notig. Wichtig war den Forschern
auch die Auswahl der Instrumente:

In einer Mess-Serie haben sie ein Set
von sieben unterschiedlichen Geigen
untersucht. Sechs waren aus dem
gleichen Baum und Segment aus
unbehandeltem oder pilzbehandeltem
Klangholz gefertigt worden, als exakte
geometrische Kopien der «Caspar
Hauser». Dabei war auch eine echte
Meistergeige aus dem 18. Jahrhundert.
«Es gibt auch eine moderne Nicht-
Meistergeige in der Untersuchungs-
reihe, um die obere und untere Referenz
zu haben. So kénnen wir Aussagen
darUber treffen, wie relevant allfallige
Unterschiede zwischen behandelter
und unbehandelter Geige dann zu
interpretieren sind.»

Kiinstlicher Violinist und Vibrometer
Analysiert werden aber ausschliesslich
die Messergebnisse. Damit nicht die
Interpretationskiinste von einem oder
gar mehreren Musiker*innen bewer-

tet werden, kommt im Klanglabor zu-
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Pilze veredeln Klangholz flr die Biotech-Geigen.

nachst ein besonderer Geigenspieler
zum Einsatz. Armin Zemp stellt ihn

vor: «In dieser Box haben wir ein Instru-
ment, das wir Shaker nennen. Damit
kann man die Saite der Geige anregen
—dort, wo eigentlich der Bogen
darUberstreicht. Wir kbnnen einen
Bogenstrich imitieren, ohne dass wir auf
einen Musiker angewiesen sind, der
fur uns Uber mehrere Stunden konstant
eine Saite streicht. Das ist also unser
kinstlicher Geigenspieler.»

Dieser elektromechanische Schwin-
gungserreger ist Uber den Computer
mit den Messgeraten verbunden. Er
lasst nacheinander sieben Instrumente
im Blindtest gegeneinander antreten.
Die Akustiker wissen nicht, was fur eine
Geige sie gerade vor sich haben.

Bei der sogenannten Korperschall-
messung sollen allein die Messdaten
entscheiden, ob die Violinen aus Pilz-
holz tatsachlich klanglich mit den

alten Meistergeigen mithalten kénnen.
Die Akustiker versuchen, Unterschiede
auszumachen, wie sich der eingelei-
tete Schall im Instrument ausbreitet, und
auch, ob die Geigen unterschiedlich
Schall abstrahlen. Dafr wird das
Schallfeld, das die Violine abgibt, mit
zehn Mikrofonen vermessen. Zugleich
werden die Schallwellen im Geigen-
kérper mittels Scanning Laser Vibro-
meter aufgezeichnet. Dieses Gerat
misst an rund 100 Stellen auf dem
Geigenkorper die Frequenz und die
Amplitude der Schwingungen.

Die ungeheure Menge an Messergeb-
nissen wertet der Akustikforscher Bart
Van Damme aus. Er erklart, wie even-
tuelle Unterschiede der Schallab-
strahlung bei den alten und modernen
Geigen zustande kommen: «Das Holz

der Geigen aus dem 18. Jahrhundert ist
ein bisschen schwerer und steifer. Denn
im damals kéalteren Klima ist es lang-
samer gewachsen. Es ist nicht nur die
Steifigkeit allein, die wichtig ist, und
auch nicht nur die Dichte. Es ist wirklich
die Kombination aus beidem. Und die-
sen Zusammenhang kann man, gemass
Messungen, mit dieser Pilzbehandlung
erreichen. Pilzbehandeltes Holz wird
bei anderen Frequenzen schwingen als
das gleiche Holz, baulich in der iden-
tischen Form, das aber nicht pilzbe-
handelt ist. Diese Unterschiede in
Dichte und Steifigkeit haben dann auch
einen Effekt auf die Schallabstrahlung.»

Sichtbar gemacht werden diese
Unterschiede am Computer anhand der
Messwerte: Zu sehen sind Bilder von
Geigenkodrpern in Regenbogenfarben,
wie man sie von einer Warmebildkamera
kennt. Dazu erscheinen verschiedenste
Schallkurven.

Vom Schall zum Klang

Die Schallanregung ist aber noch nicht
das, was wir als Ton wahrnehmen,
macht Bart Van Damme deutlich: «Fur
uns Akustiker geht es erst einmal um ein
Mindestmass an Energie, um eine
bequeme Messung zu machen —und
noch nicht um Klang. Hier ist das Ver-
haltnis zwischen Saitenschwingung,
Koérperschwingung und Schall entschei-
dend, das von den Mikrofonen ge-
messen wird. FUr Reto ist wirklich der
Klang wichtig, moglichst nah zu rea-
listischen Ténen zu kommen. Tont es,
wie eine Geige tonen soll?»

Reto Pieren ist Psychoakustiker bei

der Empa. In einem Labor fur Horver-
suche hat er weitere Forschungen
betreut, die nach den Schallmessungen
der Geigen in einem nachsten Schritt
folgten: «Bei psychoakustischen
Untersuchungen gibt es Probanden,
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also Leute, die sich Gerausche bis hin
zu Musik, die mit den Probeinstru-
menten eingespielt wurde, anhoren.
Diese Personen beurteilen das Gehorte
einzeln. Das heisst, sie sitzen nicht
zusammen und besprechen das,
sondern jede Person beurteilt separat.»

Mithilfe einer computergestitzten,
zufallsgesteuerten Fragenauswahl ver-
suchen die Psychoakustiker die Klang-
eigenschaften der einzelnen Geigen
und ihre Wahrnehmung durch den
Menschen zu ergriinden — mdglichst
ohne personliche Interaktion zwischen
Versuchspersonen und Forschern.
Daflr gibt es unterschiedliche Verfah-
ren und Fragestellungen: «Gefallt Ihnen
das Instrument a besser als b? Oder:
Wie gefallt Ihnen dieses Instrument auf
einer Skala zwischen 0O bis 10? Ziel

ist es, am Ende ein Ergebnis zu errei-
chen, das konsistent ist. Unsere Hor-
versuche haben tendenziell zwischen
20 und 100 Probanden. Wenn zwei
Instrumente sich radikal unterscheiden,
dann braucht man nicht sehr viele
Testpersonen, um Differenzen messen
zu kénnen. Wenn es kleinere Unter-
schiede sind, benotigt man entspre-
chend mehr Probanden.»

Fur ein moglichst allgemeingltiges
Ergebnis bei den psychoakustischen
Untersuchungen braucht es bei der
Gruppe der Test-Horer*innen eine gute
Durchmischung, von Laien bis hin zu
Profis. Dazu zahlen Tonmeister*innen,
die sich von Berufs wegen den ganzen
Tag mit dem Klang von Instrumenten
oder speziell Geigen befassen. Sie hat
Daniel Dettwiler vom Studio Idee und
Klang als Expertengruppe fur gezielte
Hoérversuche und vertiefte Befragungen
zusammengebracht.

¢

Irina Pak testet die Biotech-Geige «Caspar Hauser Il».

Menschliche Ohren und hochprazise
Messgerate kamen also gleicher-
massen zum Einsatz auf dem Weg zur
Biotech-Geige aus Pilzholz, die mehr
ist als ein Werbegag. Das Ergebnis

ist keine blosse Bekundung von eu-
phorischen Bastlern, sondern basiert
auf durchaus profunden Erkenntnissen
aus drei Bereichen: der Holzforschung,
der Schallmessung und der Psycho-
akustik.

Die «Caspar Hauser II»

Die Zeit war reif fir den nachsten
Schritt: Nach Jahren der Entwicklung
eines neuen Verfahrens zur Holzbe-
handlung, nach neun Monaten in einer
Pilzlosung, nach der Fertigung durch
zwei erfahrene Geigenbauer sowie
nach schalltechnischen und psycho-
akustischen Tests im Wettstreit mit
anderen Instrumenten und dem Publi-
kum wurde die «Caspar Hauser |l»

der Offentlichkeit prasentiert. Unsere
Geigerin Irina Pak durfte das Instrument
als erste Profigeigerin testen. Ermog-
licht hat das Projekt Walter Fischli, dem
vor allem am Herzen liegt, dass die
Violine nun gespielt wird: «Die «Caspar
Hauser lI> ist unsere erste Pilzgeige,
gefertigt aus noch nicht optimalem
Tonholz, und noch ein Greenhorn.
Inzwischen gibt es weitere Caspar
Hauser-Serien Il und IV und Pilzholz-
Bratschen. Fur alle gilt, dass das Ein-

spielen von Holzinstrumenten seine Zeit
braucht. Dabei wird sich zeigen, ob

sie sich — zusammen mit weiteren
Mycowood-Geigen — auch kunftig
positiv entwickelt.» Die ldee des Ma-
zens, der selbst promovierter Bio-
chemiker ist, ware eine konsequente
Nachwuchsférderung: «Letztlich sollen
Instrumente entstehen, die talentier-
ten jungen Musikerinnen und Musikern
mit knappen finanziellen Ressourcen
zur Verfligung gestellt werden kénnen.»

Der Grundstein dafur ist gelegt. Dank
des interdisziplinaren Projekts

sind die akustischen Eigenschaften
von Klangholz verbessert worden, das
heisst unter standardisierten Bedingun-
gen reproduzierbar. «Mit dieser Art der
Biotech-Holzmodifikation kénnten
zudem Lieferengpéasse bei wertvollen
Klangholzern vermieden werden»,

so Holzforscher Francis Schwarze. Ziel
sei es, gutes Ausgangsmaterial in
ausserordentliches Klangholz zu
verwandeln und so den traditionellen
Musikinstrumentenbau in Europa zu
fordern. Das sind doch ganz gute
Aussichten flr die Meistergeigen des
21. Jahrhunderts.
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Klingende Kapitalanlagen

VIERSAI TIGE
ICOSTBAR-
KEITEN

Die Solist*innen in der Tonhalle
ZUrich spielen zum Teil auf
Instrumenten, fur die man sich
ein Haus kaufen konnte.
Wieist das moglich?

B Franziska Gallusser

Wochenlang wurde es in den Medien
heiss diskutiert: Wer wird Stradivaris
«Joachim-Ma» von 1714 bei Sotheby’s
in New York ersteigern? Wird sie —

mit einem Schéatzwert von 12 bis

18 Millionen US-Dollar — das teuerste
Instrument der Welt? Immerhin stammt
sie von einem der besten Geigenbauer
aller Zeiten. Benannt ist sie nach den
Virtuosen Joseph Joachim und Si-Hon
Ma. Joachim zahlte das Instrument

«zu den vorzuglichsten in Europa» und
spielte 1879 vermutlich die Urauffih-
rung des Violinkonzerts von Johannes
Brahms darauf. Ma - der Student eines
Joachim-Schilers — erwarb die Geige
1967. Nach seinem Tod im Jahr 2009
kam sie an das New England Conser-
vatory mit der Vereinbarung, dass

sie eines Tages verkauft werden konnte,
um Stipendien fur Studierende zu
finanzieren. Dieser Moment war am

7. Februar 2025 gekommen.

2011 schaffte es eine andere Stradivari,
die «Lady Blunt» (benannt nach Anne
Blunt, der Enkelin von Lord Byron), in
das Guinness-Buch der Rekorde, als sie
fur 15,9 Millionen US-Dollar versteigert
wurde. Die wertvolle Violine ging an

Die Stradivari «Joachim-Ma» wurde fir 11,25 Millionen US-Dollar versteigert.

einen privaten Kaufer — und verschwand
wieder aus der Offentlichkeit. Das ist
jedoch kein Regelfall. Oft finden die
Instrumente ihren Weg zurlick auf die
Buhne. Beispiele daftir gibt es zuhauf.
Am Abend der Versteigerung der
«Joachim-Ma» war Anastasia Kobekina
bei uns zu Gast. Sie spielte auf einem
Violoncello von Antonio Stradivari aus
dem Jahr 1698. Auch Isabelle Faust
(«<Dornréschen», 1704) und Leonidas
Kavakos («Willemotte», 1734) wer-

den noch in dieser Saison in der Gros-
sen Tonhalle auf «Strads» — wie die
Kenner*innen sie salopp nennen - zu
erleben sein; Augustin Hadelich da-
gegen spielt eine Violine von Giuseppe
Guarneri del Gesu von 1744, bekannt
als «Leduc, ex Szeryng».

Wie ist das moglich? Besitzen sie alle
diese viersaitigen Kostbarkeiten?
Nein, Kavakos ist von den Genannten
der einzige, dem seine Geige gehort. In
der Klassikbranche ist es gang und
gabe, dass die besten und wertvollsten
Instrumente an Musiker*innen ausge-
liehen werden. Die Besitzer*innen
profitieren namlich davon: Ob Violine,
Viola oder Cello, die Instrumente
bertihmter Meister wie Antonio Stradi-
vari, Giuseppe Guarneri del Gesu

oder Nicola Amati steigen stetig in
ihrem Wert, erst recht, wenn sie von
renommierten Virtuos*innen gespielt
werden — und gelten daher als stabile
Kapitalanlage. Manchmal werden

sie dabei von Stiftungen vermittelt, so
zum Beispiel von der Maggini-Stiftung
in Basel. Dort stellen Privatpersonen,
Sammler*innen, Unternehmen, Banken
und Versicherungen aus aller Welt

ihre einzigartigen Instrumente, die
teilweise den Preis von Einfamilienhau-
sern haben, den Musiker*innen zu
gunstigen Mietpreisen zur Verfugung.

Ob dies auch bei der «Joachim-Ma»

so sein wird, steht noch in den Sternen:
Der Kaufer méchte anonym bleiben,
teilte Sotheby’s mit. Die Geige wurde
Ubrigens fur 11,25 Millionen US-Dollar
verkauft und verfehlte damit den
Auktionsrekord. Dennoch duirfte sie das
drittteuerste Instrument sein, das je-
mals versteigert wurde. Nun bleibt zu
hoffen, dass sie nicht das Schicksal der
«Lady Blunt» teilt und wir eines Tages
in den Genuss kommen werden, diese
«vorzugliche» Violine in der Tonhalle
ZUrich zu héren.




ELIZAVVETA
SHNAYDER-
TAUB

Jacques Fustier,
Lyon 2608,
Leihgabe

«Diese Geige hat eine besondere Ge-
schichte. Ted Kremer, ein guter Freund
und stiller Unterstutzer junger Musiker-
innen und Musiker, hat sie fur mich
bauen lassen; seit seinem Tod gehort sie
seiner Familie. Er war ein Holocaust-
Uberlebender, eine christliche Familie
hatte ihn als Kind gerettet. Aber seine
Grossmutter wurde in Auschwitz er-
mordet, und er wollte, dass dieses
Instrument ihren Namen bekommt: Anna
Kaplanskaia-Poverennaia. So tragt die
Geige sozusagen ihre Stimme weiter. Sie
hat einen sehr warmen, reichen Klang.
Jacques Fustier hat ihn noch einmal
nachgebessert, nachdem ich sie ein Jahr
gespielt hatte. Er 6ffnete sie vor meinen
Augen ohne Vorwarnung mit einem
Messer, das war ein Schock! Inzwischen
lebt auch er nicht mehr. Er war ein
unglaublich herzlicher und grosszugiger
Mensch, dazu sehr bescheiden —
obwohl eines seiner Instrumente einst

im Blindtest gegen eine Stradivari
gewonnen hat.»
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JOSEF
GAZSI

Philip Ihle,
London 2016

«Meine Lieblingsvioline ist eine Kopie der
<Lord Wilton> von Guarneri del Gesu, die
Yehudi Menuhin spielte. Philip lhle hat sie
gebaut, Ubrigens teilweise mit Holz

aus meiner Heimat Rumanien, und sie ist
phanomenal. Ich habe sie in die Hand
genommen und nach drei Minuten gesagt:
Ok, die kaufe ich. Ihle hat in Cremona
gelernt, arbeitete dann ein paar Jahre in
der Schweiz, heute ist er in London —und
sehr gefragt. Der Wert des Instruments
hat sich mindestens verdoppelt, seit ich es
habe. Aber ich verkaufe es naturlich

nicht! Ansonsten handle ich gern, schon
als Kind habe ich mit Radiergummis
angefangen. Heute habe ich eine Samm-
lung von rund vierzig Geigen, die

ich alle bei verschiedenen Projekten
spiele. Manchmal entdecke ich ein neues
Instrument, dann verkaufe ich ein

altes, um es mir leisten zu konnen. Ich habe
ein ziemlich grosses Beziehungsnetz,

da ergibt sich immer wieder etwas
Spannendes.»




Finnische Dirigent*innen

DREI GRUNDE FUR
DAS IWUNDER

Demnachst stehen Eva Ollikainen und Santtu-Matias Rouvali
erstmals vor unserem Orchester. Beide kommen aus Finnland,
wie auffallend viele Pult—Grossen.

M Susanne Klbler

Rund 5,5 Millionen Menschen leben in
Finnland, deutlich weniger als in der
Schweiz. Umso erstaunlicher ist es,

wie viele dieser Menschen mit Dirigier-
staben Furore machen: Von Esa-Pekka
Salonen Uber Mikko Franck, Jukka-Pekka
Saraste, Susanna Malkki, Sakari Oramo,
Hannu Lintu und viele weitere bis hin zum
jungsten Shooting-Star Klaus Makela
stehen sie reihenweise vor den bedeuten-
den Orchestern. Und gleich zwei von
ihnen, namlich Eva Ollikainen und Santtu-
Matias Rouvali, debtitieren demnachst
beim Tonhalle-Orchester Zurich.

Woher kommt dieses «finnische Dirigier-
wunder», wie es manchmal genannt wird?
Die Frage geht an Paavo Jarvi, der als

Este sozusagen vis-a-vis von Finnland
aufgewachsen ist. Er vermutet vor allem
drei Grunde. Der erste heisst Jorma Panula
und ist einer der berihmtesten Dirigier-
Lehrer weltweit: <Er hat so viele gute Leute
herausgebracht, dass da ein gewisses
Vertrauen entstand, bei den Agenturen, bei
den Orchester-Managements, beim
Publikum. Im Sinne von: Was aus Finnland
kommt, muss gut sein.» Wenn es dann
einmal erfolgreiche Vorbilder gebe, prage
das den Nachwuchs: «<Da entsteht dieses
Geflhl —wenn der und die es geschafft
haben, dann kannich das auch.»

Den zweiten Grund sieht Paavo Jarvi in
der finnischen Kulturpolitik, die seit den
1950er-Jahren viel Geld in den Ausbau von
Musikschulen und Orchestern gesteckt
hat. Selbst kleinere Stadte haben ein eige-
nes Sinfonieorchester oder zumindest

ein Kammerorchester, «dadurch gibt es flr

junge Dirigentinnen und Dirigenten viele
Maoglichkeiten zu Gben». Drittens erwahnt
er schliesslich den finnischen National-
charakter: «Die Menschen in Finnland

sind sehr individuell, auch stur im allerbes-
ten Sinn, und sie arbeiten hart. Solche
Eigenschaften kann man beim Dirigieren
brauchen.»

«Ein echtes Genie»

Grund eins, der heute 94-jahrige Jorma
Panula, spielt tatsachlich auch bei den
Werdegangen von Eva Ollikainen und
Santtu-Matias Rouvali eine entscheidende
Rolle. Eva Ollikainen war 15 Jahre alt, als
sie ihn ganz einfach anrief und fragte, ob
sie in seine Klasse kommen durfte —und
die Antwort erhielt, sie solle doch gleich
am folgenden Tag auftauchen. Ruckbli-
ckend bezeichnete die heute 43-jahrige
Dirigentin Panula in einem Podcast als
«echtes Genie». Er fordere nicht zwanzig
Dinge auf einmal, sondern drei, bei denen
er dann aber Fortschritte sehen wolle; «er
hat ein gutes Auge daflr, worliber eine
Person als nachstes nachdenken sollte».
Entsprechend individuell sei sein Unter-
richt, «er hat keine Formel fUr alle, sondern
packt einen dort, wo man steht».

Ein paar grundlegende Prinzipien von
Jorma Panula lassen sich aus Ausserun-
gen verschiedener Schuler*innen den-
noch herauskristallisieren. So akzeptierte
er wahrend seiner Zeit an der Sibelius-
Akademie in Helsinki nur Studierende mit
Orchestererfahrung — weil man auf dem
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Podium wissen sollte, wie es sich anfihilt,
dirigiert zu werden. Gleichzeitig forder-
te er den Zusammenhalt in der Klasse:
«Wer dirigiert, sollte Freunde haben, die
dasselbe tun, weil nur sie einen verstehen
kénnen». Ein weiterer oft zitierter Satz
lautet: «Mehr Spannung, weniger Be-
wegung.» Herumfuchteln geht gar nicht,
auf dem Podium herumhupfen noch

viel weniger: Tanzen sei eine andere
Kunstform, sagt Panula.

Santtu-Matias Rouvali hlipft trotzdem.
«Jorma Panula hasste meinen Stil und
wollte mir das austreiben», sagte der
mittlerweile 39-jahrige Dirigent einmal,
«doch es hat nicht funktioniert». Anderes
hat er von seinem Lehrer aber durchaus
Ubernommen: Etwa die Uberzeugung,
dass man mit Freundlichkeit mehr erreicht
als mit Machtgehabe. Oder jene, dass
die Sprache der Hande knapp und klar
sein soll: <Man darf nicht zu viel zeigen,
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Eva Ollikainen, Santtu-Matias Rouvali.

sonst wissen die Musikerinnen und
Musiker gar nicht, worauf sie schauen
sollen.»

Auf den Knien des Paukers
Santtu-Matias Rouvalis Weg auf das
Dirigierpodium hat einst — ganz ent-
sprechend Paavo Jarvis zweiter Hypo-
these —in einem der vielen finnischen
Ensembles begonnen. Seine Eltern
spielten beide im Sinfonieorchester von
Lahti, und wenn er als Kind in den Pro-
ben dabei war, schaute er am liebsten den
Dirigenten und Schlagzeugern zu. Ein-
mal nahm ihn ein Pauker auf die Knie, er
durfte einen Schlag probieren, «das
Zuruckfedern des Schlagels spure ich
noch heute». Also wurde er Schlagzeuger,
beobachtete wahrend den vielen Pausen
die Dirigent*innen, las die Partituren

mit —und kam irgendwann zum Schluss,
«dass Dirigieren spannender ist als
Pausen zahlens.

Eva Ollikainen dagegen spielte Klavier,
die Orchesterinstrumente Violine und
Horn lernte sie wahrend ihres Studiums
dazu. Spater hat sie genau wie ihr Kol-
lege Rouvali zahlreiche Orchester nicht
nur in Finnland, sondern in ganz Skan-
dinavien dirigiert. Nach wie vor haben
beide im Norden eine feste Adresse: Eva
Ollikainen ist Chefdirigentin beim Iceland
Symphony Orchestra, Santtu-Matias

Rouvali leitet die Goteborger Symphoniker.

Gleichzeitig pflegen beide langst gute
Kontakte zum Rest der Musikwelt — unter
anderem als Principal Conductors beim
Orchestra della Toscana (Ollikainen)
beziehungsweise beim Londoner
Philharmonia Orchestra (Rouvali).

Wiirstchen bratenim Wald

Und wie steht es nun mit dem National-
charakter, den Paavo Jarvi als dritten
Grund fur das «finnische Dirigentenwun-
der» sieht? Bei aller Vorsicht, mit der

<Der Dirigieriehrer Jorma Panula hat so
viele gute Leute herausgebracht, dass da
gin gewvisses Vertrauen entstand: as
aus Finnland kommt, muss gut sein. Wenn
es dann einmal erfolgreiche Vorbilder
gibt, pragt das den NachwuchS.» .
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man solche Verallgemeinerungen behan-
deln soll, lasst sich Folgendes festhalten:
Eine Dirigentin, die wie Eva Ollikainen

an ihrem Kindheitstraum festhalt, obwohl
bereits ihre grosse Schwester ihr abriet,
«weil du ein Madchen bist» — die ist ganz
bestimmt «stur im allerbesten Sinn.
Wenn sie dann auch noch Schwedisch,
Finnisch, Deutsch, Englisch, Franzdsisch
und ltalienisch spricht und dazu Danisch
und Islandisch lernt, wie sie im erwahn-
ten Podcast erzahlt, darf man vermuten,
dass sie durchaus hart arbeitet.

Santtu-Matias Rouvali wiederum hat

sich sogar explizit Gber nationale Eigen-
heiten gedussert. Finnische Dirigenten
seien ein bisschen besonders, sagte

er einst in einem Video-Interview, «weil

sie nicht in teuren Anzligen unterwegs
sind, sie sind naturlicher». Das habe

damit zu tun, dass die klassische Tradition
in Zentraleuropa entstand, «wir haben
noch Wurstchen gebraten im Wald, als die
Wiener schon teure Restaurants und
Kultur hatten». Er selbst lebt auf einem Hof
abseits von allem, «ich brauche die Balan-
ce zwischen der Hektik des Musikbetriebs
und dem friedlichen Leben zu Hause».
Hier kénne er sich darauf konzentrieren,
Musik zu lernen — «oder auch darauf,

sie zu vergessens.

Eva Ollikainen

Do 03./Fr04. Apr 2025

Werke von Wagner, Widmann, Thorwaldsdottir,
Sibelius

Santtu-Matias Rouvali
Sa10./ So 11. Mai 2025
Werke von Prokofjew, Tschaikowsky



MASSACRE DU PRIN TEMPS>

Die Premiere von Igor
Strawinskys Ballett «Le sacre
du printemps» war einer

der grossten Skandale der
Musikgeschichte.

M Franziska Gallusser

Diejenigen, die sich eine Karte fir die
Urauffihrung von Strawinskys Ballett
«Le sacre du printemps» am 29. Mai
1913 im Pariser Théatre des Champs-
Elysées gekauft hatten, ahnten sicher
nicht, dass sie sich damit mehr oder
weniger in Gefahr begeben wirden.
Denn die Darbietung forderte ganze
27 Verletzte! Was war geschehen?
Schon nach den ersten Takten hatte
sich Unruhe verbreitet, dann Geschrei
—und schliesslich kam es zu einer
handfesten Schlagerei. Es war so laut,
dass die Tanzer*innen das Orchester
nicht mehr hoéren konnten.

Der deutsche Publizist Harry Graf
Kessler schilderte die Szenerie so:
«Und Uber diesen Hollenlarm gingen
immerfort wie Sturmgewehre Lach-
salven und gegnerisches Klatschen,
wahrend die Musik weiter witete und
auf der Buhne die Tanzer unentwegt
und prahistorisch tanzten. Am Schluss
der Vorstellung schlug sich Welt und
Halbwelt aufs Haupt.» Irgendwann
wurde das Saallicht an- und ausge-
schaltet, um die Massen zu beruhigen,

die Polizei griff ein und Strawinsky floh
hinter die Buhne. In den Worten von
Claude Debussy geriet die Urauffiih-
rung des «Sacre» so zu einem «Massa-
cre du printemps», einem «Frihlings-
massaker».

Gestampfe statt Spitzentanz
Besonders die archaische, als obszon
und barbarisch empfundene Choreo-
grafie von Vaslav Nijinsky fur die Ballets
Russes hatte wohl den Anstoss zur
Empdrung gegeben. Im «Sacre» wird in
zwei Teilen ein rituelles Spiel darge-
stellt, dessen Kern und Ziel es ist, dass
sich ein auserwahltes junges Madchen
in einem Opfertanz flr den Frihlings-
gott zu Tode tanzt. Aus diesem Grund
trug das Werk urspriinglich den Titel
«Das grosse Opfer».

Dabei waren keine eleganten und
grazidsen Bewegungen eines gewohn-
lichen Balletts auf der Buhne zu sehen.
Dies schilderte eindrucklich Nijinskys
Schwester Bronislawa: «Die Manner im
«Sacre> sind primitiv. Es gibt da etwas
beinahe Bestialisches in ihrer Erschei-
nung. Die Beine und Flisse sind ein-
warts gedreht, die Fauste geballt, und
die Kdpfe halten sie gesenkt zwischen
hochgezogenen Schultern; ihr Gang,
mit leicht gebeugten Knien, ist schwer,
wenn sie sich muhselig einen Pfad
hinaufkampfen, hinaufstampfen durch
das raue, higelige Terrain. Auch die
Frauen im «Sacre> sind primitiv, in ihren
Mienen jedoch lasst sich bereits das
Erwachen eines Bewusstseins von
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Schoénheit wahrnehmen. Noch sind

ihre Haltungen und Bewegungen
linkisch und plump, wenn sie sich auf
den hochsten Punkten der kleinen
Hugel in Gruppen zusammenfinden und
gemeinsam hinuntersteigen, um sich

in der Mitte der Buhne zu treffen und
eine grosse Masse zu bilden.»

Explosive Rhythmen

Die Musik des «Sacre» wird gerne mit
der «<Emanzipation des Rhythmus»
gleichgesetzt, eine Bezeichnung, die
sich an die <Emanzipation der Disso-
nanz» anlehnt, also an die Uberwindung
der Dur-Moll-Tonalitat durch Schon-
berg (1908). Beim Horen wird klar, dass
diese Zuschreibung berechtigt ist,
denn derart komplexe rhythmische
Strukturen finden sich in keiner Kom-
position vor dem «Sacre». Strawinsky
verzichtete sogar oftmals auf eine wirk-
liche Melodie. Seine Musik, etwa der
«Opfertanz», scheint bisweilen fast nur
noch aus Rhythmus zu bestehen.
Dementsprechend treten die Blaser und
Streicher geradezu wie Schlaginstru-
mente in Erscheinung.

Dass dieser Rhythmus das Publikum
zum Teil sogar in eine Art Trance
versetzte, schilderte der US-amerika-
nische Fotograf und Autor Carl Van
Vechten auf plastische Weise: «Ich sass
in der Loge, vor mir drei Damen, hinter
mir ein junger Mann. Die ungeheure
Erregung, die sich seiner dank der
unwiderstehlichen Wirkung der Musik
bemachtigt hatte, ausserte sich darin,
dass er anfing, mir mit seinen Fausten
rhythmisch den Kopf zu bearbeiten.
Eine Zeitlang habe ich die Schlage



Uberhaupt nicht bemerkt. Als ich sie
dann splrte, drehte ich mich um. Seine
Entschuldigung war aufrichtig. Wir
waren beide ausser uns geraten.»

Die archaischen Rhythmen sah
Strawinsky in jenen «Bildern aus dem
heidnischen Russland» verwurzelt, die
er mit seinem Werk wiedergeben wollte.
Entsprechend forschte er nach Ritualen
slawischer Stamme und alten Volks-
liedern. Uber das Rhythmische hinaus-
gehend finden sich daher auch zahl-
reiche volkstimliche Zitate in seinem
«Sacre». Ein gutes Beispiel daflrr ist das
hohe Fagott-Solo zu Beginn, das auf
einer litauischen Melodie basiert. Nicht
allen gefielen solche Rickgriffe: Camille
Saint-Saéns etwa soll deswegen wut-
entbrannt eine Vorstellung verlassen
haben.

Die Urauffihrung des «Sacre» war
einer der berihmtesten Skandale in der
Musikgeschichte. Der Musik tat dies
jedoch keinen Abbruch: Sie trat bald
ihren Erfolgszug durch die Konzertsale
an. Die Choreografie von Nijinsky
hingegen verschwand nach flnf Vor-
stellungen in Paris und drei in London
fur ein Dreivierteljahrhundert in der
Schublade. Geradezu hellseherisch
meinte Strawinsky nach der Premiere
gegenuber der <New York Times»:
«Zweifellos wird man eines Tages ver-
stehen, dass ich einen Uberraschungs-
coup auf Paris gelandet habe, Paris
aber unpasslich war.»

Mi 25./Do 26. Jun 2025
Jakub Hrui$a Leitung

«Leiser Protest gegen die Musik war vom ersten
Anfang der Auffuhrung an zu héren. Dann,

als der Vorhang den Blick auf die Gruppe von
x-beinigen Lolitas mit langgeflochtenen Zopfen
freigab, die auf und ab sprangen, brach der
Sturm los. Rufe von: Ta gueules [<Halt’s Maulls]
kamen von hinter mir. Ich horte [den franzdsischen
Komponisten] Florent Schmitt schreien: Taisez-
vous garces du seizieme> [<Schweigt, inr Schlam-
pen vom 16.5]; die «garces> des 16. Arrondisse-
ments waren naturlich die elegantesten Damen
von Paris. Der Aufruhr ging jedoch weiter, und ein
paar Minuten spater verliess ich den Saal in
einem Wutausbruch; ich sass rechts neben dem
Orchester und erinnere mich, die TUre zuge-
schlagen zu haben. Ich bin niemals wieder so
wutend gewesen.»

Igor Strawinsky Uber die Urauffihrung des
Balletts «Le sacre du printemps» in
«Expositions and Developments», 1962
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Igudesman & Joo

DTE SCHONHEIT
DER WELI: FINALE

Das Musiker— und Komiker—Duo lgudesman &
J0o hat entschieden, mit der Revolutionierung
der Konzertwelt abzuschliessen.

B Katharine Jackson

Wer es noch nicht mitbekommen hat, dem
sei es hier in aller Brutalitat eroffnet:
Igudesman & Joo beenden ihre gemeinsame
Zeit. Game over. Schluss mit lustig. Eine
jahrelange Mission ist erfullt.

Hyung-ki Joo und Aleksey Igudesman lern-
ten sich in England kennen. Beim Vertilgen
einer Portion Fish und Chips erkannten

sie, wozu sie sich berufen fihlten: <\Wahrend
unseres Studiums an der Yehudi Menuhin
School hatten wir beide das Geflihl, dass
sich die Welt der klassischen Musik viel

zu ernst nimmt. Ein Konzertbesuch ahnelt
oft mehr einer Beerdigung als einer

Feier des Lebens. Zwar ist ein grosser Teil
der Musik tatsachlich tragisch, aber die
Formalitaten darum herum missen
deswegen nicht so serids und elitar sein.
Unser Traum war es, dies zu andern.»

Gesagt, getan. In ihren Buhnenshows kom-
binierten sie bekannte klassische Werke
mit Gesten und Ritualen des Klassikbetriebs
sowie Zitaten aus der Popkultur. Und regel-
massig schlossen sich dem Duo interna-
tionale Stars als Géaste an. Es kursieren
beispielsweise Filme mit der Pianistin Yuja
Wang, die mit Igudesman & Joo rappt,
Breakdance tanzt und sich auf dem Klavier
rakelt. Billy Joel, Hans Zimmer oder John
Malkovich sind weitere Grossen des
Showbusiness, die mit den beiden zusam-
menarbeiteten. Einladungen zu renom-
mierten Orchestern weltweit und mehr als
50 Millionen Klicks auf YouTube zeugen
von ihrem Erfolg.

Auch zum Tonhalle-Orchester Zurich haben
Igudesman & Joo eine enge Beziehung.

Im Juni 2018 prasentierten sie in der
Tonhalle Maag mit «A Historical and
Hysterical Guide to the Orchestra» und
«Clash of the Soloists» unter der Leitung von

Joshua Weilerstein zwei Urauffihrungen,
die von der Tonhalle-Gesellschaft Zurich in
Auftrag gegeben wurden und ihr gewid-
met sind.

Humor und Ironie sind individuell und viel-
leicht eine wilde Mischung aus Intelligenz,
Anarchie und kindlichem Spieltrieb. Gepragt
sind sie von der kulturellen Herkunft, der
Erziehung und den Erfahrungen, die man im
Leben so macht. Was hat Igudesman &

Joo in jungen Jahren beeinflusst? Hyung-ki
Joo ist ein Brite, der koreanisch aussieht.
«Oder andersherum, oder beides», wie

er von sich selbst sagt. Im Alter von acht-
einviertel Jahren begann er mit dem
Klavierunterricht, zwei Jahre spater erhielt
er einen Platz an der erwahnten Yehudi
Menuhin School. Joo musste feststellen,
dass ihn Genies und Wunderkinder
umgaben. Er war daraufhin Uberzeugt, dass
man ihn bald von der Schule werfen wrde.
Hinzu kamen noch seine kleinen Hande
—nicht so ideal flr einen Pianisten. Letztend-
lich hielt er aber nicht nur dem Druck stand,
seine Liebe zur Musik wurde im Studium
sogar noch gestarkt.

Regelmassig gehanselt wurde Joo von
Aleksey Igudesman. Auch er musste schon
frih mit einigen Herausforderungen klar-
kommen. Er wurde 1973 in Leningrad
geboren und ist judischer Abstammung. Als
kleiner Junge emigrierte er mit seiner
Familie nach Europa. Sein Vater und Mentor
fand als Geiger in Bremerhaven eine

Stelle. Als Igudesman elf Jahre alt war, starb
sein Vater. Durch die Unterstitzung seiner
Mutter — einer Pianistin — gelang es dem
Zwolfjahrigen, an der Schule des beriihmten
Geigers Yehudi Menuhin aufgenommen

zu werden. Parallel zum Geigenstudium las
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er alle Theaterstlicke von George Bernard
Shaw, dem Meister der satirischen Uber-
spitzung. Ein weiterer fir ihn pragender
Dramatiker war der Russe Anton
Tschechow.

Das Tragisch-Komische, das Groteske

und das Chaos sind wesentliche Elemente in
der Arbeit von Igudesman & Joo. Fur das
Duo ist es stets wichtig, wie man auf die Welt
schaut. Und ihre Perspektive ist eine
positive: «Eigentlich ist die Welt lustig. Es
kommt nur darauf an, wie man sie betrach-
tet. Humor ist Uberall, selbst in den dun-
kelsten Momenten. Wir haben immer daran
geglaubt, dass Lachen ein Heilmittel ist,

und wir haben es uns zur Aufgabe gemacht,
die Absurditat selbst in den ernstesten
Dingen hervorzuheben. Eine verpasste
Note, ein vergessener Satz — all das ist Teil
der grossen Komddie des Lebens. Der

Trick besteht darin, zu lernen, darliber zu
lachen, und dann fuihlt sich die Welt plotzlich
ein wenig leichter an.»

Und warum kommt dieser Spass zu einem
Ende? «Nach 20 Jahren, in denen man sich
Uber Mozart, Beethoven und alle anderen
lustig gemacht hat, wird einem klar, dass es
nur eine begrenzte Anzahl von Méglich-
keiten gibt, sie witzig zu gestalten. Um
kreativ voranzukommen, muss man sich auf
neues Terrain begeben. Aber keine Sorge,
wir werden weiterhin hinter den Kulissen
aktiv sein, Projekte kuratieren und bisher
unveroffentlichtes Material veroffentlichen.
Es wird noch mehr Lachen und Musik
geben, nur in einer anderen Form.»

Ihre letzte Show in der Tonhalle Zirich tragt
den Titel <CODA - The Final Night-mare
Music». Da wollen Igudesman & Joo als Duo
noch einmal alles geben.

S0 06. Apr 2025



Inspiration Ostasien

UND PLOTZLICH

WARDAELN

PORZELL AN-PAVILLON

Franz IWelser-Mdst dirigiert
Zwei ostasiatisch inspirierte
Werke: Messiaens «Sept haikai
und Mahlers <Lied von der
Frde». Beide Komponisten
begegnenim Austausch mit
dem Fremdartigen vor allem
sich selhst.

B Jannick Scherrer

Das Zinnoberrot sticht von Weitem aus
dem Meer und der umliegenden Land-
schaft heraus, bei Ebbe kann man es
aus nachster Nahe sehen: das sech-
zehn Meter hohe Torii auf der japani-
schen Insel Miyajima. Es ist eine der
grossten Touristenattraktionen Japans
und das Postkartenmotiv schlechthin.
Torii sind heilige Tore und stehen am
Eingang von Shinto-Schreinen. Sie
markieren die Grenze zwischen der
profanen und der sakralen Welt und
zeigen den Goéttern den Weg zur
Tempelanlage. Auch Olivier Messiaen
(im Bild links mit seiner Frau Yvonne

Loriod) muss das rote Torii 1962 auf
seiner Hochzeitsreise gesehen und sich
bei diesem Anblick inspiriert geflihlt
haben —und zwar so sehr, dass er es
zum Titel des funften Satzes seines
Werks «Sept haikai. Esquisses japonai-
ses» machte, das ein Jahr spater ur-
aufgefihrt wurde.

Ein Haiku, das kein Haiku ist

Wer nun meint, bei Messiaens «Sept
haikai» handle es sich um die Vertonung
japanischer Kurzgedichte, irrt sich.
Eine Gesangsstimme oder die fir Haiku
typische 5-7-5-Struktur sucht man

hier vergebens. In der Regel bestehen
Haiku aus drei Versen, wobei der erste
funf, der zweite sieben und der dritte
wiederum funf Moren - silbenahnliche
Einheiten — aufweisen. Mit der zusatz-
lichen Angabe im Titel «<Esquisses
japonaises» («japanische Skizzen»)
schaffte sich Messiaen aber geschickt
einen Freiraum, denn das Skizzenhafte,
Unfertige, Fragmentarische lasst sich
nicht so recht in eine Form pressen —
schon gar nicht in eine so enge und
minimalistische wie die des Haiku.

Vom zweiten bis zum sechsten Satz
werden verschiedene Schauplatze in
Japan thematisiert, darunter Nara,
Miyajima und die ornithologische
Traumdestination Karuizawa, die der
Vogelliebhaber Messiaen mit der
orchestralen Nachahmung zahlreicher
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Vogelstimmen portratierte. Eine Aus-
nahme bildet der vierte Satz: «Gagaku»
ist kein Ort, sondern eine Form japa-
nischer Hofmusik, die ihre Anfange im
siebten Jahrhundert hat. Wortwortlich
bedeutet es «elegante Musik». Die

Sho, eine Mundorgel mit siebzehn
Bambuspfeifen, und das Hichiriki, ein
Rohrblattinstrument, sind feste Be-
standteile der Gagaku-Musik. Messiaen
imitiert die Sho mit dem Einsatz von
acht Geigen, die gehaltene achtstimmi-
ge Akkorde spielen — und die Rolle des
Hichiriki ist an die Trompete vergeben.

Messiaens Naturverbundenheit und
seine musikalische Experimentier-
freude machten ihn empfanglich fur eine
Begegnung mit Japan. Vielleicht
hatte er sich gut mit Matsuo Basho
(1644-1694), dem wohl bekanntesten
Haiku-Dichter, verstanden: In seinen
Gedichten fangt er kurze Momente in
der Natur ein, in denen Gerlche,
Gerausche und Farben eine zentrale
Bedeutung einnehmen.

Diesen synasthetischen Ansatz findet
man auch bei Messiaen wieder, der
sich intensiv mit der Ubersetzung von
Phanomenen in die Tonsprache be-
schaftigt hat. In einem Interview von
1979 hat er gesagt, dass er Farben
sehe, wenn er Musik hort. Im flnften
Satz «Miyajima et le torii dans la mer»
versucht er, das Kolorit, das er auf der
Insel erblickt hat, in seinen Klangen
einzufangen: «Das Grlin der japani-
schen Kiefern, das Weiss und Gold der
Shinto-Schreine, das Blau des Meers
und das Rot des Torii — Das wollte

ich [..] fast wortlich umsetzen.»
Messiaen errichtet ein Portal zwischen
der Farb- und Musikwelt — ahnlich wie
das Torii als Verbindung zwischen
weltlichem und heiligem Raum fungiert.
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Ein trendiges Geschenk
1911, ungefahr ein halbes Jahrhundert
vor der Urauffiihrung von Messiaens
«Sept haikai», fand die Premiere von
Mabhlers Zyklus «Das Lied von der Erde»
statt. Auch er erhielt eine Inspiration
aus Ostasien, in diesem Fall aus China.
Im Gegensatz zu Messiaen war er
jedoch nie dort.

Mabhler hatte von dem befreundeten
Theodor Pollak 1907 einen Gedicht-
band von Hans Bethge mit dem Titel
«Die chinesische Flote» geschenkt
bekommen, in dem der Komponist die
Grundlage fur den Text seines Werks
fand. So ein Prasent lag damals im
Trend: Denn ab den 1890er- bis in die
1910er-Jahre herrschte ein regelrechter
Ubersetzungsboom von chinesischer
Literatur und Poesie. Auch Neuerschei-
nungen zur chinesischen Geschichte,
Geografie oder Kultur kamen auf den
Markt. Dieses Interesse war unter
anderem ein Resultat der Wiener Welt-
ausstellung von 1873. Die Neugierde
westlicher Besucher*innen flr ostasiati-
sche Kunst wurde dort besonders
entfacht.

Tausendjihrige Fliisterpost

Far den Liedtext verwendete Mahler
sieben ins Deutsche Ubersetzte
Gedichte, deren Wurzeln bis in die
Tang-Dynastie reichen. Mahlers
Liedtext konnte man als das Produkt
einer Uber tausend Jahre alten Fllster-
post bezeichnen. Bei diesem Kinder-
spiel wird eine Nachricht flisternd
weitergegeben und am Ende kommt
oft eine Aussage heraus, die derart
verandert ist, dass sie fast nichts mehr
mit dem ursprunglichen Inhalt zu tun hat.

Hans Bethge, der kein Chinesisch ver-
stand, bezog sich in seinem Gedicht-
band auf eine andere deutsche
Ubersetzung von Hans Heilmann. Diese

wiederum hatte zwei franzosische
Ubersetzungen aus den 1860er-Jahren
zur Grundlage: Eine textnahe vom
Sinologen Léon d’Hervey de Saint-
Denys und eine sehr freie, dilettantische
von Judith Gautier (im Bild rechts).
Letztere konnte nicht sehr gut Chine-
sisch und brauchte die Originale eher
als Inspiration fur ihr eigenes Produkt.
Gautier zeichnete ein romantisch-
verklartes Bild von China mit Motiven
wie dem Mond, Jade und Porzellan.
Ironischerweise erfreuten sich ihre
Texte viel grosserer Beliebtheit als jene
des Sinologen.

Soist es auch naheliegend, dass sich
Fehler in diese Ubersetzungen ein-
geschlichen haben, die heute noch im
Gesangstext des Zyklus «Das Lied

von der Erde» ersichtlich sind. Ausge-
rechnet im dritten Satz «Von der
Jugend», der zusammen mit dem vierten
Satz als Ausgangspunkt von Mahlers
musikalischen Chinoiserien verstanden
wird, ist die Rede von einem «Pavillon
aus griinem und aus weissem Por-
zellan». Diese Strophe hat Mahler direkt
von Bethge Ubernommen. Geht man
jedoch in der «Flusterpost» einige
Schritte zurlck, stellt man fest, dass
Gautiers Ubersetzung hier fehler-

haft war. Im chinesischen Original war
nie die Rede von Porzellan. Gautier
hatte das chinesische Zeichen « Eﬁ»
falsch interpretiert: Eigentlich stand es
hier far den Familiennamen Tao, nicht
fur Porzellan.

«Authentische» Pentatonik
Wortwértlich war der Titel «<Ein Fest in
Herrn Taos Pavillon» und nicht «Der
Pavillon aus Porzellan», wie es dann bei
Bethge hiess. Mahler anderte den

Titel zu «Von der Jugend». Durch die
hauptsachlich pentatonische Gestal-

tung entstand ein vermeintlich «authen-
tisches» Gesamtprodukt, das gut

zum Pavillon aus Porzellan passt und
einen direkt nach China zu verschlagen
scheint — oder zumindest in Mahlers
Vorstellung davon.

Mabhler kreierte aus Bethges Text seine
eigene stoffliche Verwebung. Er dich-
tete hinzu, strich und stellte um, wie es
ihm passte. «Das Lied von der Erde»
markiert seine letzte Schaffensphase
und hat nicht den Anspruch, eine Hom-
mage an chinesische Dichtkunst zu
sein. Seine Auseinandersetzung mit
Themen wie Abschied, Zerfall und
Weltschmerz, die sich musikalisch unter
anderem in der Aufgabe der Tonalitat
zeigen, erlauben einen tieferen Einblick
in seinen damaligen Geflhlszustand.

Nun begegnen sich diese zwei Resul-
tate von ostasiatischer Inspiration im
Konzert. Dirigiert werden sie von Franz
Welser-Mdst, der damit einmal mehr
eine ebenso Uberraschende wie
stimmige Verbindungen von Werken
prasentiert.

Mi18./Do 19./Fr 20. Jun 2025
Franz Welser-Most Leitung
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Filmsinfonik:
Ennio Morricone

DREHBUCHER FUR

DAS 0HR

Seine Himmusiken fur [talo-¥/estern gehoren zu
den berunmtesten Soundtracks uberhaupt. Aber Ennio
Morricong komponierte auch ganz anderes.

H Susanne Kibler

Wer den Namen Ennio Morricone hort, hat sofort eine
gepfiffene Melodie im Kopf, oder die Klage einer Mund-
harmonika, oder das Schnarren einer Maultrommel.

Auf jeden Fall etwas, das nach Wiste und Weite klingt.
Denn der romische Komponist hat zusammen mit
seinem einstigen Primarschul-Kollegen Sergio Leone
nicht nur das Genre des Spaghetti-Westerns erfunden —
er schuf daflr auch klangliche Chiffren, die ebenso
unverkennbar wie unvergesslich sind.

Sie haben ihm 2007 einen Oscar fur sein Lebenswerk
eingebracht und einen Ruhm, den er eher gefunden als
gesucht hatte. Denn urspringlich peilte er eine ganz
andere Karriere an, eine als leidenschaftlicher Avant-
gardist. Wie sehr er das letztlich blieb, erfuhr man im
Gesprach mit ihm: Er sei nicht Filmkomponist, sondern
Komponist, das betonte er gern. Und wies einen darauf hin,
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dass er neben rund 500 Soundtracks auch ganz anderes
geschrieben habe; namlich Kammermusik und Klavier-
stlicke, Orchesterwerke, Kantaten und eine Oper.

Angefangen hatte er einst als Trompeter, wie sein Vater.
Aber wahrend jener Unterhaltungsmusik machte, war
Ennio Morricone nach dem Konzertdiplom mit einem
experimentellen Ensemble unterwegs — und studierte
daneben Komposition bei Goffredo Petrassi. 1958 reiste er
zu den Darmstadter Ferienkursen, als Teil einer radikalen
Generation, zu der auch Pierre Boulez und Karlheinz
Stockhausen, Luigi Nono und Luciano Berio gehorten.

Aber da man mit neuer Musik «keine Familie ernahren»
konnte, wie er sagte, musste sich der vierfache Vater
lukrativere Projekte einfallen lassen. Also komponierte und
arrangierte er Canzoni fiir Milva, Mina und Gianni Morandi.



Filmsinfonik:
Ennio Morricone

Ennio Morricone

Und schaffte nach ein paar wenig erfolgreichen Versuchen
in der Filmbranche mit dem Soundtrack fiir Sergio Leones
«Per un pugno di dollari» den Durchbruch, der ihm deutlich
mehr als eine Handvoll Dollar eintrug und das Thema
Finanzen furs Erste erledigte.

Los Angeles? Lieber nicht

Ab dann war er weitraumig gefragt. Nicht nur italienische
Regisseure wie Pier Paolo Pasolini, Bernardo Bertolucci
oder Ettore Scola wollten Musik von ihm, auch in Holly-
wood wurde man aufmerksam auf den schichternen
Italiener, der sich allerdings als bemerkenswert stur
herausstellte. Eine Villain Los Angeles? Die lehnte er
dankend ab. Er wollte in Rom bleiben, auch Reisen mochte
er nicht. Wer etwas von ihm wollte, musste schon zu ihm
kommen.

Es kamen viele, und sie erhielten ganz Unterschiedliches.
Denn Ennio Morricone kannte nicht nur alle emotionalen
Tricks, sondern auch die Musikgeschichte. Er brachte
barocke Muster zum Sieden, liess sizilianische Volksmusik-
melodien gegeneinander antreten, zog den Harmonien
doppelte und dreifache Boden ein. Selbst in seine slffigs-
ten Soundtracks schmuggelte er verblffend viel Atonales,
und auch sein Vokabular verriet den ehemaligen Avant-
gardisten: Wenn es in seinen Partituren schepperte und
knirschte, sprach er nicht von Gerauschen, sondern von
«nichtmusikalischen Klangen».

So hat es ihn zweifellos gefreut, dass zu seinen vielen Fans
der Komponist Helmut Lachenmann gehérte, der sich

auf ganz andere Weise mit «nichtmusikalischen Klangen»
auseinandersetzt. Morricones Musik habe eine «un-
widerstehliche Aura», sagte Lachenmann einst in einem
Interview, «rational komme ich dem nicht auf die Schliche».
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Ein weiterer Fan war Quentin Tarantino — der letzte grosse
Regisseur, der nach Rom reiste. Er hatte in etlichen Filmen
(mit und ohne Bewilligung) Morricone-Motive zitiert,

nun wunschte er sich fur «The Hateful Eight» einen eigenen
Soundtrack. Und der damals bereits 87-jahrige Kompo-
nist setzte sich einmal mehr wie gewohnt morgens von

7 bis 12 Uhr an den Tisch und schrieb jene Musik, die ihm
2016 den zweiten Oscar bescheren sollte.

Erst die Musik, dann der Film

Fragte man ihn nach der Zusammenarbeit mit Tarantino,
beklagte sich Ennio Morricone allerdings ziemlich offen
darUber, dass dieser am Ende «allzu frei» mit der Partitur
umgegangen sei. Das widersprach Morricones Asthetik
grundsatzlich: Er verstand einen Soundtrack als Werk,
nicht als Materialsammlung. Er komponierte auch deshalb
so diszipliniert, weil er seine Partitur vor dem Start der
Dreharbeiten fertig haben wollte, «denn so kann man die
Szene entsprechend etwas langer oder kurzer drehen». So
zurlickhaltend er wirkte, so dezidiert war er der Uber-
zeugung, dass die Musik in einem Film ebenso wichtig sei
wie die Bilder.

Sergio Leone hatte das wohl von allen am besten verstan-
den. Bei den Dreharbeiten zu «Spiel mir das Lied vom
Tod» liess er jedenfalls den bereits fertiggestellten
Soundtrack als «Drehbuch fur das Ohr» laufen —im Wissen
darum, dass dies die Protagonisten beeinflussen wirde.
Leone habe seinen Klangen «genligend Raum» gegeben,
sagte Morricone dazu: namlich genau so viel, wie eine
Musik braucht, die weit mehr zu bieten hat als ein bisschen
Atmosphare.

Als Ennio Morricone am 6. Juli 2020 starb, brachte die
Zeitschrift «<Der Spiegel» das alles im letzten Satz

des Nachrufs sehr schon auf den Punkt: «Ein wichtigerer
Komponist hat das Kino nie beschenkt.»

Filmsinfonik Ennio Morricone: Per un’immagine
Do 03./ Fr 04. Jul 2025
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Marc Barwisch und Fernando Carmena.

ENTSTEHUNG EINER HOMMAGE

Wie wird man dem gewaltigen Lebenswverk von
Ennio Marricone gerecht? Wir waren bei der Planung filr das
Filmkonzert <Per unimmagine> dabi

M Michaela Braun

«Das Erbe der Ferramonti», «Schlacht
um Algier», «<Das rote Zelt», ich hore der
Programmplanung zum «Tribute» an
Ennio Morricone zu. Vielleicht nicht so
gelaufige Filme und Melodien, aber
dann hére ich im Laufe des Gesprachs
«Spiel mir das Lied vom Tod», und

sofort entsteht ein Bild. Auch beim Titel
«Es war einmal in Amerika» ist das
Thema von Deborah prasent. «Ein paar
Klassiker sollen es sein, aber auch
unbekannte Werke», so sieht es die
Konzertdramaturgie vor. Marc Bar-
wisch, Leitung Kunstlerischer Betrieb,
und Fernando Carmena, Kreativdirektor
der Europaischen FilmPhilharmonie,
walzen unzahlige Stlicke, die alles
beinhalten, was Filmmusik zu bieten hat.

Morricone hat ein gewaltiges Gesamt-
werk hinterlassen, das ein unglaub-
liches Gespur fir den Zeitgeist verrat.
Er hat oft Gerdusche als integralen
Bestandteil in seine Kompositionen
aufgenommen, auch in «La classe
operaia va in paradiso» (1971), einer
faszinierenden Partitur flr Frasmaschi-
nenlarm, Violine solo, E-Gitarre solo

und Sinfonieorchester. Das Werk
wird auch in Zirich aufgefihrt.

Alle seine Kompositionen hat er selbst
orchestriert und nicht einem Assisten-
ten Uberlassen, «so wie dies viele

der grossen Filmmusik-Komponisten-
Kollegen mach(t)en», figt Fernando
Carmena an. «Etliche haben seine
Werke arrangiert, sie klangen nicht
immer wie Morricone. Deshalb war es
ihm zeitlebens sehr wichtig, dass er
seine orchestrierten Werke ab den
1980er-Jahren selbst dirigierte», meint
Fernando Carmena weiter. Verlegt
waren sie allerdings nicht —und so geht
die Mar um, dass er die Partituren nach
den Auffihrungen immer wieder
eingesammelt habe.

Die Europaische FilmPhilharmonie
nahm 2022 mit Morricones Sohn
Giovanni und dessen Anwalt Kontakt
auf und interessierte sich vor allem

far die vielen Werke, die noch nicht auf-
geflhrt worden sind. Und so ist ein
Konzert fir Zirich entstanden, das in
dieser Form einzigartig ist.
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«In enger Absprache mit seiner Witwe
Maria und seinem Sohn Giovanni pra-
sentieren wir Kompositionen, die end-
lich erstmals 6ffentlich gespielt werden.
Morricone war zu Lebzeiten nicht daran
interessiert, das Material zu verlegen.
Dies macht die Familie nun und achtet
sehr genau darauf, was damit ge-
schieht», so Fernando Carmena. Und
Marc Barwisch erganzt: «Wir wollen
kein Status-Quo-Morricone-Konzert
hier in der Tonhalle auffihren, so

wie man sie aus Arenen mit Verstarkern
kennt — der Rahmen ist intim, das
Publikum wird sehr nah an seiner Musik
sein und somit seine ganze Vielfalt
erleben.»

Zu dieser Vielfalt gehort auch, dass
viele Werke nicht im Zusammenhang
mit Filmen entstanden sind. Daher
wird dieses Konzert — ganz im Sinn von
Morricones Asthetik — ohne bewegte
Bilder stattfinden.



Interview mit Olivier Latry

DAS ECHOIST |
ANDERS ALS FRUHER>

Olivier Latry, einer der

wenn sie zerstort worden ware, aber sie konnten wir den Widerhall héren und

Titularorganisten von Notre-
Dame, gibtim Juni 2625

sein Debut bei uns. Im Interview
erzahlt er von seiner

Pariser Orgel, der Kunst des
Improvisierens und seiner
Programmivanl.

M Interview: Franziska Gallusser

Sie sind seit 1985 einer der Titular-
organisten der Kathedrale Notre-
Dame in Paris. Die Orgel wurde bei
dem Brand von 2019 nicht allzu
sehr beschidigt, aber Sie konnten
fuinf Jahre nicht darauf spielen.
Hat lhnen etwas gefehlit?

Ich habe die Orgel nicht so sehr
vermisst. Das ist ein bisschen seltsam,
aber seit ich Organist in Notre-Dame
bin, wurde sie zweimal restauriert,
einmal 1992 und dann 2014. Beide Male
war das Instrument drei Jahre lang
unbespielbar. Dann kam dieser Brand,
und naturlich dauerte die Restaurierung
dieses Mal etwas langer; doch es fuhlte
sich genauso an. Wir hatten uns also
schon daran gewohnt, die Orgel nicht zu
spielen (lacht). Das ist die eine Sache.
Das andere: Ich habe in Notre-Dame
viel musiziert — sehr, sehr viel. Bei den
Gottesdiensten am Samstag oder
Sonntag naturlich, aber auch unter der
Woche bei den Proben. Ich habe
tagsUber und nachts gespielt —und das
ist ein bisschen so, als ob man sich an
etwas Uberessen wurde, sodass man es
am nachsten Tag nicht mehr sehen
kann. Das Gleiche gilt far mich und die
Orgel. Ich konnte also gut funf Jahre
lang ohne sie leben. Das war kein
Problem. Anders wére es gewesen,

war janoch da.

Und was haben Sie gemacht,
wihrend Notre-Dame eine Baustelle
war?

Dasselbe wie vorher: Ich habe Konzerte
gegeben, am Konservatorium unter-
richtet und manchmal auch Gottes-
dienste in Saint-Germain-I'’Auxerrois
begleitet — sozusagen in der «Ver-
treterkirche». Dort gibt es bereits einen
Titularorganisten. Meine Kollegen

und ich waren also seine Vertreter.

Am 7. Dezember 2024 wurde nicht
nur die wieder aufgebaute und
renovierte Kathedrale vorgestelit,
sondern auch die generaliiberholte
Orgel. Wie hat es sich angefiihit,
erneut vor Publikum dort spielen zu
kénnen?

Ich hatte gemischte Geflihle. Natdrlich
war es eine grosse Freude, doch gleich-
zeitig war es auch mit Angst verbun-
den (lacht). Die Kathedrale ist offen,
aber noch nicht ganz fertig. Das war
schwierig. Man weiss nicht recht,
welchen Weg man gehen muss, um zur
Orgel zu gelangen. Die Schlussel
waren am Anfang noch nicht da. Ja, es
gab eine Menge unangenehmer Dinge.
Ich muss sagen, dass ich nicht so

gern bei solchen Extraveranstaltungen
wie der Einweihung auftrete. Meine
Aufgabe ist es eigentlich, beim Gottes-
dienst in Notre-Dame zu spielen.

Das gefallt mir sehr gut, aber diese
besonderen Anlasse sind fast zu viel fur
mich. Es ist wunderbar, dass das
normale Leben zurickkehrt — wenn ein
«normales» Leben in Notre-Dame
Uberhaupt moglichist.

Wie klingt das Instrument jetzt?
Ich denke, die Orgel klingt gleich, aber
nicht die Kathedrale. Der Nachhall

dauert immer noch sieben Sekunden,
doch das Echo ist etwas anders. Vorher
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jetztist es eher wie ein grosser vorbei-
fahrender LKW (imitiert das Geréausch).
Das ist Uberraschend.

Also ist es ein Kennenlernen, obwohl
es dasselbe Instrumentist?

Ja, genau. Derzeit ist die Sattigung sehr
stark. Wir missen wirklich aufpassen,
dass die Orgel nicht zu laut ist. Es kann
schnell unangenehm werden. Wir
mussen uns dieser neuen Akustik
anpassen. Wir kdbnnen die Orgel also
nicht wie friher spielen, sondern
mussen langer warten, mehr atmen —es
gibt viel zu lernen.

Bei der Wiederer6ffnung haben Sie
und die anderen Titularorganisten
improvisiert. Wie kam es zu dieser
Entscheidung?

Es war unmoglich, ein Stiick aus dem
Orgelrepertoire zu spielen. Die Zeit war
zu kurz, nur jeweils eine bis anderthalb
Minuten. Und dann mussten wir zum
Gesagten, das wir ja vorher nicht
kannten, etwas improvisieren.

Sie horten die Ansprachen und
mussten dann passend dazu die
Stimmung einfangen?

Genau. Es ist Ublich, dass bei einer
Orgeleinweihung improvisiert wird.

Zudem hat das Improvisieren
an der Orgel in Frankreich ja eine
besondere Tradition ...

Genau, alle Organisten haben stets
improvisiert. Ein berlihmtes Beispiel war
Claude Balbastre, ein Musiker aus dem
18. Jahrhundert. Als er in der Kirche
Saint-Roch angestellt war, hat der
Erzbischof von Paris ihm das Spielen
verboten, weil die Menschen irgend-
wann nur noch gekommen sind, um die
Orgel zu héren und nicht, um der
Predigt zu folgen. Zudem gab es dann
in der Kirche viel Larm. Daher hat er



Foto: Son Sungjoo

Olivier Latry vor der Pariser Notre-Dame.

gesagt: Keine Orgel mehr! Diese Tra-
dition des Improvisierens in Frankreich
geht jedoch hauptsachlich auf das

19. Jahrhundert zurtick, als die Acadé-
mie de Musique gegrundet wurde.
Naturlich gab es dort Orgelklassen.
Aber durch die Franzdsische Revolution
war das ganze Repertoire verloren
gegangen. Daher haben die Organisten
entschieden: Wenn wir keine Werke
haben, missen wir eben improvisieren.
Das war eine Praxis fur fast zwei
Jahrhunderte. In den Prifungen
mussten die Orgelschller drei Viertel
der Zeit improvisieren und nur ein
Viertel interpretieren.

Wie ist es, auf einer Orgel zu
improvisieren, auf der man noch nie
gespielt hat? Macht das besonders
Spass?

Aber klar! Es ist jedes Mal eine schone
Erfahrung. Das ist es, was ich an mei-
ner Arbeit liebe. Eine neue Orgel
kennenzulernen ist wirklich wie einen
neuen Menschen zu treffen. Man muss
auf ihnren Charakter héren und eine
Kollaboration eingehen — wie ein
Kammermusiker. Man kann so viel
machen. Selbst wenn eine Orgel nicht
gut ist, findet man stets etwas, womit sie
schon klingt. Ja, das macht Spass.

Im Juni 2025 werden Sie bei den
Internationalen Orgeltagen Ziirich
zu Gast sein. Wir diirfen uns auf

ein Orgelrezital mit Werken von
Alexandre Guilmant, Manuel de
Falla, Béla Bartok, Louis Vierne und
Maurice Duruflé freuen. Und zum
Schluss werden Sie improvisieren.
Wie ist dieses Programm zustande
gekommen?

Naturlich hatte die Kuhn-Orgel grossen
Einfluss darauf. Ich versuche immer,
etwas zu spielen, was mit dem Instru-
ment in Verbindung steht. Das ist mir
sehr wichtig. Zudem ist es fur mich
interessant, nicht nur das typische
Orgelrepertoire einzustudieren,
sondern auch etwas wie die Transkrip-
tionen von Manuel de Falla und Béla
Bartok, um damit in eine etwas andere
Richtung zu gehen. Auf diese Weise
kann man die Orgel auf eine neue Weise
hoéren.

Macht es fiir Sie einen Unterschied,
ob Sie in einer Kirche oder in einem
Konzertsaal wie der Grossen
Tonhalle spielen?

Ja. Der grosste Unterschied ist das

Programm. Ich wirde de Falla nicht in
einer Kirche spielen. Da muss man als
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Internationale
Orgeltage
Ziirich
Pfingsten
07.—09. Jun

Organist vorsichtig sein. Werke von
Louis Vierne und Maurice Duruflé waren
jedoch méglich. Einmal habe ich auch
Wagners «Tristan und Isolde» in einer
Kirche gespielt. Das hat sich komisch
angefuhlt. Aber ich hatte einst auch eine
Erfahrung andersherum: Da habe ich in
der Walt Disney Concert Hall in Los
Angeles «L’Ascension» von Messiaen
aufgeflihrt. Das ist ein ziemlich stati-
sches Stick. Die Akkorde sind sehr lang
und alles ist sehr meditativ. Ich war in
der Mitte der Buhne und fUhlte mich
nicht gut. Ich dachte: Warum schauen
die Menschen mich an? Das war nicht
die richtige Musik fur diesen Ort. Es
geht also in beide Richtungen.

Bisher haben Sie noch nie auf der
Kuhn-Orgelin der Tonhalle
Ziirich gespielt. Was haben Sie
dariiber gehort?

Ich habe schon von einigen Kollegen
gehort, dass die Orgel sehr gut klingt.
Dieses Jahr komme ich das erste Mal in
die Tonhalle. Auch friher habe ich nie
auf der Kleuker-Steinmeyer-Orgel
gespielt. Ich bin also gespannt und freue
mich sehr darauf, die Orgel selbst
ausprobieren und horen zu kénnen.

Internationale Orgeltage Ziirich
Programm auf Seite 11



Orchester-Bibliothekarin Dorothea Krimm braucht viel musikalisches Wissen - und einen weichen Bleistift.
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Bericht aus der Orchesterbibliothek

ZEN 0DER DIE
KUNST DES
BEZEICHINENS

Wenn die Noten ins Haus kommen, ISt
viel bibliothekarische Arbeit schon erledigt.
Nun beginnt der Feinschlift.

M Dorothea Krimm

Die Aufgaben einer Orchesterbibliothe-
karin sind vielfaltig. Sie plant und organi-
siert, recherchiert, dokumentiert, ist
handwerklich tatig, und regelmassig steht
das Bezeichnen auf der Tagesordnung.
Genauer gesagt: das handische Einfligen
von Bogenstrichen, Dynamik- und Arti-
kulationszeichen in das Notenmaterial mit
einem Bleistift.

Die Konzertmeisterin oder der Konzert-
meister und in der Folge die Stimm-
fUhrer*innen von zweiter Geige, Bratsche,
Cello und Kontrabass legen fur ihre
Gruppe eine Bogenstrich-Einrichtung fest,
die jeweils mit dem Rest der Streicher-
register harmoniert. Die Mitarbeiterinnen
der Bibliothek Ubertragen diese aus den
ersten Pulten ins Tutti. Winsche des Diri-
genten bezlglich Dynamik und Artikulation
kommen gegebenenfalls hinzu, sie werden
aus der Dirigierpartitur Gbernommen.

Das ist eine Geduldsarbeit, die je nach Um-
fang des Werks, Komplexitat der Einrich-
tung und Zustand der Orchesterstimmen
viele Stunden umfassen kann. Fir eine neu
zu bezeichnende Mahler-Sinfonie mit bis
zu 50 Seiten pro Heft dauert das maogli-
cherweise eine ganze Woche.

Eine klar leserliche, gleichmassige
Handschrift ist unabdingbar. Man setzt die
Zeichen mit weichem Bleistift, der bei
Korrekturen in der Orchesterprobe leicht

zu radieren ist. Es gilt, den Noten-Lese-
fluss der Musiker in der Konzertsituation
so angenehm und unangestrengt wie még-
lich zu gestalten, durch ebenso einfache
wie prazise Informationen. Die Symbole fur
Abstrich und Aufstrich werden mittig

Uber dem Notenkopf platziert, und falls
dort kein Platz ist, weiter oben oder an
einer gut sichtbaren Stelle in geringer Ent-
fernung. Bei musikalischen Kirzungen
leitet eine leicht geschwungene Linie das
Auge vom Ende des zuletzt gespielten
Takts Uber die Seite bis zum Beginn des
neuen Takts — eine Wegweisung, die den
Sprung harmonisch und folgerichtig
wirken lasst.

Keine Chance fiir Kl

Wenn Aussenstehende von einer solchen
Tatigkeit erfahren, wundern sie sich
manchmal, warum sie bis heute der
Mensch und nicht ein Kl-gesteuerter Ro-
boter ausfihrt. Tatsachlich dirfte es

zu relativ schlechten Ergebnissen fuhren,
wenn die Zeichen maschinell in die
Stimmen kopiert wirden. Zu sehr sind hier
menschlich-intelligente Antworten auf
individuelle Situationen gefragt. Auch ist
eine personliche Kenntnis des Orchesters
von Vorteil — jeder Klangkorper, jede
Streichergruppe hat Vorlieben und Ge-
wohnheiten, denen Rechnung zu tragen
ist. Und wenn in der Vorlage eine Auf-
teilung fir «divisi»-Stellen (wo einzelne
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Pulte oder Musiker*innen Unterschied-
liches zu spielen haben) angegeben ist,
muss diese in jedem Heft individuell
angepasst werden.

Ob Zusatzinformationen wie Dynamik

und Artikulation Gbernommen werden, ent-
scheidet sich haufig anhand von Uber-
legungen zu deren Gltigkeit im Werk, den
Winschen des Dirigenten und denen

der Musiker*innen. Diese kbnnen manch-
mal gegenlaufig sein (soll jedes Piano
zusatzlich hervorgehoben werden? Sicher
nicht! Das eine oder andere vielleicht

aber doch...).

Berucksichtigt man all diese Erfordernisse,
so wird deutlich, dass die Geduldsarbeit
zugleich von einer immer wachen Kon-
zentration begleitet sein muss, die das
jeweils aktuelle Zeichen, seine asthetische
Ausfuhrung und den Kontext im Blick
behalt. Mit der Zeit stellt sich dennoch eine
gewisse Sicherheit der Hand ein, eine
geubte Aufmerksamkeit des Verstandes,
die es gestattet, das Denken ein wenig
loszulésen und quasi Uber der Tatigkeit
schweben zu lassen. Das gibt ihr bisweilen
fast meditative Qualitaten. Und zur
besonnenen Geisteslibung gesellt sich die
Befriedigung, dem Orchester ein im
gegebenen Rahmen optimales Arbeits-
material zu liefern.



Classic meets you

TON ORMNE HALLE

Klassik fur alle heisst es Mitte Juni auf dem Munsterhof
Zurich. Mit verschiedenen Partnern feiern wir
ein Fest der Musik — und das kunttig alle zwel Janhre.

Freitag 13. Juni 2025

14.00 Uhr
Superar Suisse

20.30 Uhr
Paavo Jarvi und Jean-Yves Thibaudet

Samstag 14. Juni 2025

15.00 Uhr / 17.00 Uhr
Tonhalle-Orchester Zrich
und Zurich Jazz Orchestra

20.30 Uhr
Tonhalle-Orchester Zurich und
Jugend Sinfonieorchester Zirich

o iy
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1'I|'. fl tonhalle-orchester.ch/air

M Michaela Braun

«Mit dem Orchester und unseren Par-
tnern unter freiem Himmel zu musi-
zieren, das ist ein grosses Privileg. Es ist
der kraftvollste und direkteste Weg,

mit den Menschen der Stadt im Dialog
Zu sein», sagt Paavo Jarvi, der beim
tonhalleAIR zwei Konzerte leiten wird.
Zum ersten Mal dirigiert er dabei

auch das Jugend Sinfonieorchester
Zurich. Unsere Musiker*innen des
Orchesters arbeiten seit Jahren sehr
eng mit dem jungen Klangkorper
zusammen und geben ihr Wissen weiter.

Eine andere Kooperation, die wir

seit Jahren pflegen, ist jene mit Superar
Suisse, dem Forderprogramm far
Kinder und Jugendliche mit unter-
schiedlichsten sozialen Hintergrinden.
Gemeinsam mit den Schulen der

Stadt und dem Kanton Zrich findet
endlich ein Sing-along im Freien statt.
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Mit dem Zurich Jazz Orchestra werden
die Blasergruppen unseres Orchesters
am Samstag tagslber zwei Konzerte
geben und so alle Bummler in der Stadt
bestens unterhalten.

Das urbane Festivalgelande ladt zum
Verweilen ein — viele Gastrobetriebe
haben vor und nach den Konzerten
geoffnet.

Der Zugang zum Munsterhof ist an
beiden Tagen kostenlos. Als Gastgeber
und mit finanzieller Unterstlitzung des
Kantons Zurich sowie verschiedener
Stiftungen und Partner machen wir
Kultur und verstehen das tonhalleAIR
als ein neues Highlight der Ziurcher
Agenda.

tonhalleAIR
Programm auf Seite 10



tonhalleAIR
Fr13./
Sa14. Jun
2025
Munsterhof

Corine Mauch
Stadtprasidentin von Zurich

«Mit tonhalleAlR bringt das Tonhalle-Orchester
Zurich nicht nur klassische Musik auf hochs-
tem Niveau in den o6ffentlichen Raum, sondern
bietet auch dem grossartigen Nachwuchs

sowie dem Zurich Jazz Orchestra eine einmalige
Buhne. Ein neuer Glanzpunkt in Zirichs Kultur-
Agenda.»

1
Fotos: Gaétan Bally, Pablo Faccinetto, Akvilé Sileikaité, Superar Suisse EE
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SALZBURGER FESTSPIELE PFINGSTEN - 6.—-9. JUNI 2025

OPER - VIVALDI-PASTICCIO OPER KONZERTANT
HOTEL METAMORPHOSIS GIUSEPPE VERDI
Capuano - Kosky LA TRAVIATA
Bartoli - Abrahamyan - Desandre - Jaroussky Zanetti - Sierra - Beczala - Salsi

Winkler
Il Canto di Orfeo
Les Musiciens du Prince — Monaco

Cheeur de 'Opéra de Monte-Carlo
Mozarteumorchester Salzburg

MATINEE
GEISTLICHES KONZERT
CLAUDIO MONTEVERD e SOFFERTE ONDE SERENE..
ALBAN BERG - FRANZ LISZT - LUIGI NONO -
MARICEaI\L\a/E)SPER SALVATORE SCIARRINO - RICHARD WAGNER
I Cantg di Orfeo Hinterhduser - Goerne
Les Musiciens du Prince — Monaco OPERNGALA
BALLETT ROSSINI IN VENEDIG
TOD IN VENEDIG Capuano - Petit - Bartoli - Osborn - D'Arcangelo u.a.
Neumeier - Schmidt Cheeur de 'Opéra de Monte-Carlo
Fray Les Musiciens du Prince — Monaco -
Hamburg Ballett Musiker-innen der Wirth Philharmoniker

Kiinstlerische Leitung

Cecilia Bartoli

W

ROLEX

www.salzburgfestival.at

Stand: 9. Janner 2025

Canaletto, Piazza San Marco mit Blick auf San Marco, Ol auf Leinwand, © Bridgeman Images
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W ILLIKKOMMEN, HEDY GRABER!

Die Kulturmanagerin wurde als neus Prasidentin
des Verwaltungsrats der Tonhalle-Geselischaft Zurich gewanit.

B Michaela Braun

Wer in der Schweiz mit Kultur zu tun hat, kennt Hedy
Graber. Die in Kriens aufgewachsene Kulturmanagerin
leitete von 2004 bis 2024 die Direktion Kultur und
Soziales beim Migros-Genossenschafts-Bund. Bei der
Generalversammlung der Tonhalle-Gesellschaft
Zlrich AG am 29. Januar 2025 wurde sie zur Prasiden-
tin des Verwaltungsrats gewahit.

Wir haben ihr bei dieser Gelegenheit flinf Fragen gestellt:

1. Hedy Graber, spielen Sie
einInstrument?

Als Tochter einer Musikerin durfte ich den Blockfloéten-
unterricht Uberspringen und habe friih mit Klavier

und Geige angefangen. Als Teenie habe ich mir dann vom
Taschengeld eine Gitarre gekauft und dennoch recht
rasch aufgehdrt, irgendein Instrument zu spielen. Ich bin
eine begeisterte und gute Zuhérerin.

2. Welches war lhr erstes
klassisches Konzert?

Daran erinnere ich mich nicht, allerdings werde ich ein
Konzert nie vergessen: jenes von Yehudi Menuhin und
Ravi Shankar bei den Internationalen Musikfestwochen
Luzernin den 1970er-Jahren. Das kulturelle Grenzen
Uberschreitende Zusammenspiel auf hdchstem Niveau
hat mich tief beeindruckt.
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3. Woran denken Sie
im Konzert?

Musik ist gut flirs Gemit. Manchmal hange ich Gedanken
nach, dann wieder Uberlege ich gar nichts und lasse
mich von den Klangen beflligeln. Eines ist sicher: Nach
einem Konzert geht man beseelt und inspiriert nach
Hause. Musik ist eine sehr unmittelbare Erfahrung und
sicher gut firs Wohlbefinden!

4. Kannmansichin
Musik verlieben?

Unbedingt! Und immer aufs Neue! Es gibt Musik, die be-
gleitet einen Uber lange Phasen und dann gibt es auch
kurze musikalische Verliebtheiten .. Die Mischung macht
es aus. Ich bin gespannt darauf, in welche Musik ich

mich in der kommenden Saison beim Tonhalle-Orchester
ZUrich verlieben werde!

5. Was bewundern Sie bei
Kiinstler*innen?

Ich habe grossten Respekt vor kunstlerischer Arbeit und
bewundere Menschen, die ihr Leben zum Beispiel der
Musik verschreiben. Das geht oft einher mit Verzicht,
hoher Leistung und Demut, jeden Tag wieder aufs Neue
zu Uben, an Interpretationen zu feilen, um exakt den

Ton zu finden und dem Publikum ein einzigartiges Erlebnis
zu bieten.
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Neuer Ehrenprésident

DANKE,
MARTIN
VOLLENIAVYDER!

Als Président des Verwaltungsrats
der Tonhalle-Gesellschaft Ziirich trat
er zur{ick. Nunist er Ehrenprasident.

23 bewegte Jahre lang hat sich Martin Vollenwyder fur die Ruckkehr in die renovierte Tonhalle am See, die Umwand-
Tonhalle-Gesellschaft Zurich eingesetzt: Zwolf davon lung des Vereins der Tonhalle-Gesellschaft Zurich in eine
als Vize-Prasident des Verwaltungsrats, die letzten elf als Aktiengesellschaft. Martin Vollenwyder wirbelte dabei
Prasident. In seiner Amtszeit wurde die Interimsspiel- nicht nur hinter den Kulissen, er sass mit seiner Frau
statte Tonhalle Maag erfunden, finanziert, gebaut und Susanne Bernasconi auch regelmassig im Konzert und
bespielt — ein Projekt, flr das er sich in jeder Hinsicht stark begleitete das Orchester auf zahlreichen Tourneen. Bei
engagierte. Weitere Herausforderungen waren ein seinem Abschied (und dem Neustart als Ehrenprasident)
Chefdirigenten-Wechsel, die Corona-Pandemie, die hiess es daher einstimmig: Danke — und auf Wiedersehen!

Paavo Jarvi
Music Director
Tonhalle-Orchester Zurich

«Martin und Susanne waren auf Tourneen regelmassig mit
dabei und auch viel an meinen Konzerten hier in Zurich.
Am schonsten waren jedoch die Abende bei ihnen
daheim. Das waren immer sehr familiare Momente, mit
ausgezeichnetem Essen, hervorragenden Weinen

und vielen Geschichten.»

Paavo Jarvi, Susanne Bernasconi und Martin Vollenwyder (v.1.).

Hans G. Syz-Witmer
Vizeprasident Verwaltungsrat
und Quastor

«lch schliss d'Sitzig und winsch a gnussriche Fortsetzig vom abrochne Tag!> So hérte
fast jede Sitzung auf, ob morgens um 07.30 Uhr, was llona besonders schatzte, oder
abends. Du hast punktlich gestartet und geendet, weil immer ein Folgetermin im Kipsi
anstand. Nicht lange fackeln, umsetzen und <susch g’spuret die dann scho mis italienische
Temparamant!> Wenn Deine Ausflihrungen mit einem klaren Crescendo begannen:

<dch muess scho diutli sage, a sooo gats dann noéd!> — dann wusste jeder, wo da Bartli da
Moscht holt. Deine Art werde ich vermissen und empfehle jedem, sich von Dir durch

Dein Engequartier fihren zu lassen, notabene Deine Heimat und die der Tonhalle.

Da spurt man Dein feu sacré fur die Sache und unsere Stadt!»

Hans G. Syz-Witmer
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Fotos: Paolo Dutto, Josef Stlcker

Wo steht Mozarts Name?

In den kommenden Wochen stehen zahlreiche Mozart-Werke auf dem Programm
(vgl. S. 13). Wo in der Tonhalle Zurich befindet sich diese Hommage an ihn?

Wettbewerbsteilnahme: Schicken Sie ein Foto der Inschrift an medien@tonhalle.ch.
Die ersten drei Teilnehmenden erhalten eine CD mit Orffs «Carmina Burana».

Kamil Losiewicz, Kontrabass

Jazz

Die musikalische Laufbahn von Kamil Losiewicz begann
in einer polnischen Dixieland-Band, damals mit einem
E-Bass. Auch als der Kontrabass ins Spiel kam, blieb die
Frage nach dem richtigen Studium lange offen: Jazz
oder Klassik? Er entschied sich fur die Klassik — und ist
heute neben dem Orchester in mehreren Jazz-Forma-
tionen unterwegs. Nur mit einem Sanger hat er noch nie
gearbeitet, aber das kénnte sich &ndern: Kirzlich hat

er namlich Noah Petschi ndher kennengelernt, der als
Event Manager verschiedenste Anlasse in der Tonhalle
ZUrich organisiert. Daneben ist er in gastronomische
Pop-Up-Projekte involviert und kuratiert die Tiny Nest
Concerts im Zurcher Club Kauz. Vor allem aber hat er
Musikpadagogik mit Schwerpunkt Jazzgesang studiert:
Passt perfekt — dartber sind sich beide einig.

Noah Petschi, Event Manager
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Bienen

Auf die Frage, welche drei Dinge er auf eine einsame
Insel mitnehmen wurde, nennt unser Klarinettist
Florian Walser neben einer Baumschere und einer
Hammond-Orgel auch ein Bienenvolk. Noch ist

das Imkern ein Traum fir ihn — wobei er ein bemer-
kenswertes Talent hat, seine Traume zu realisieren,
wie die von ihm gegriindete Stubete am See fur

neue Schweizer Volksmusik zeigt. Falls er Tipps in
Sachen Bienen brauchte, kdnnte er diese bei
Caroline Kremer holen. Die Assistentin Intendanz
und Geschaftsleitung hat nicht nur Bratsche,
Philosophie und Management studiert, sondern auch
den Imkerschein gemacht. Wer weiss, vielleicht
findet sie irgendwann in Tonhalle-Nahe einen guten
Ort flr einen Bienenstock? Das ware auch flr Florian
Walser zweifellos praktischer als die einsame Insel.

Caroline Kremer,
Assistentin Intendanz und GL

Florian Walser, Klarinette
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Tun Sie etwas KLANG

Gutes und verkaufen MlT vos
Sie uns lhr Haus

Bei uns kann die Mieterschaft nach dem Kauf
Ihrer Liegenschaft bleiben - zur gleichen Miete.
043 322 14 14

[=l

tonhalle-orchester.ch/
pwg .Ch im-zweiklang

Stiftung PWG zur Erhaltung von preisgiinstigen Wohn- und Gewerberdumen der Stadt Ziirich

Schiff

SAMSTAG, 9.- SAMSTAG, 16. AUGUST 2025

Eine musikalische und kulturelle Flussschiffreise mit dem Schweizer Oktett,

mit den drei* Tonhalle-Orchester-Musikerinnen Sarina Zickgraf - Viola,

Christian Proske - Violoncello und Gallus Burkard - Kontrabass.

Bitte attraktives Angebot beachten - alle Details unter www.klang.ch oder 044 252 00 12.

- : T i _‘—*?:..“'

& . i *CHF 300 Rabatt pro Kabine =t

HINWEIS: Tonhalle-Konzertmeister Andreas Janke zu Gast im wunderschonen historischen Grandhotel
Giessbach im Rahmen der klang-Herbsttrilogie vom 14. bis 16. Okt. 2025 - Buchung via www.klang.ch
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Orchester

Verabschiedung

Alberto Navarra
Solo-Flote / 2. Flote

Pensionierungen

Karl Fassler
2./ 4.Horn

Ronald Dangel
Solo-Kontrabass

Jorg Hof
2./ 3. Trompete

Jubilaen

30 Jahre
Julia Becker
1. Konzertmeisterin

10 Jahre
Sayaka Takeuchi
1. Violine tutti

Michael von Schonermark
Solo-Fagott / 2. Fagott

Management-
Team

Wir begrussen

Marcello Merkle
Mitarbeiter Empfang /
Zentrale Dienste

Wir verabschieden

Bernhard Kopp
Orchestertechniker

Tim Dokter
Mitarbeiter KBB

Mahlers
., Funfte

Als Paavo Jarvi zum Auftakt unseres Mahler-Zyklus im Februar
2024 die Sinfonie Nr. 5 dirigierte, war in der NZZ danach von
«brennender Intensitat» die Rede: «Der Ton flr den neuen Mahler-
Zyklus ist damit gesetzt — es konnte eine aufregende Reise
werden.» Nun ist die Aufnahme dieser Sinfonie auf CD (und auch
auf Vinyl) erschienen.

Alpha

«Carmina
Burana»

Liebeslieder und Kneipengesange, die Klage eines Schwans am
Spiess und naturlich das beriihmte «O Fortuna»: Carl Orffs
grosster Hit reizt ganz unterschiedliche Stile aus. Nun erscheint die
Konzerteinspielung unter Paavo Jarvi auf CD - als «<neue Referenz-
aufnahme», wie die Osterreichische Kleine Zeitung rihmte.

Alpha

«Uncommon
Concertos»

In den beiden Konzerten des Zlrchers Fabian Muller kommen
Uberaus rare Solo-Instrumente zum Zug: Hanspeter Oggier spielt
das Panflétenkonzert — und unser Oboist und Englischhornist
Martin Frutiger jenes flr das Heckelphon, eine Oboe in Baritonla-
ge. Dirigiert werden die Werke von Kaspar Zehnder.

Ars Produktion

e

«Kunst-
spedition»

Der Klarinettist und Arrangeur Florian Walser, der Bratschist
Johannes Gurth und der Kontrabassist Peter Kosak bilden

mit der Geigerin und Jodlerin Clarigna Kiing die Kapelle Nogler.
Nun spielen sie alte und neue Schweizer Musik, ausgehend

von historischen Melodien der Engadiner Familie Nogler. Und
entdecken dabei auch die Quelle von Beethovens Sinfonie Nr. 5.

Zytglogge
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Vorausschaueli@
fur die nachste
“Generation.
Investieren

Vorausschauend
seit Generationen

Als Familienunternehmen ist uns eine langfristige und ganzheitliche
Perspektive wichtig. So wahlen wir fir Sie die besten Anlagemoglichkeiten
aus und stellen Ihr Portfolio zukunftstauglich auf. www.lgt.com

Private
Banking



Mein
Einsatz 000

Solo-Englischhorn /
2.0hoe

B Aufgezeichnet von Katharine Jackson

«Wenn es in der Musik melancholisch oder
nachdenklich wird, ist das oft meine Melodie. Ich
liebe diese Einsatze als Solo-Englischhornist
wie beispielsweise im zweiten Satz von Dvoraks
Sinfonie <Aus der Neuen Welt>. Das Englisch-
horn ist das Nebeninstrument der Oboe und
demzufolge gibt es viele Oboenkonzerte, aber
kaum Solokonzerte fur Englischhorn. Ich freue

mich, dass ich dem Instrument im Rahmen der
funften Conductors’ Academy mit Auszligen aus
Péteris Vasks’ Konzert fur Englischhorn und
Orchester die verdiente Plattform geben kann.

Vasks ist Lette, und in seiner Heimat habe ich
letzten Sommer meine Ferien verbracht.

Mein Englischhorn habe ich mitgenommen und
das Stilck in der Natur gespielt. Vielleicht ist

es Einbildung, aber ich glaube, dass ich etwas
von dieser Landschaft in Vasks’ Musik spure.

Normalerweise probt man flir einen solistischen
Auftritt und prasentiert das Werk dann bei Konzer-
ten. In der Conductors’ Academy ist die erste
Probe bereits 6ffentlich und wird live gestreamt.
Ich bin sehr gespannt darauf, wie die sechs jungen
Dirigentinnen und Dirigenten auf meine Interpre-
tationsideen eingehen werden. Ob fur das Publikum
bei unterschiedlichen Dirigaten auch mein Solo
verschieden klingen wird? Ich bin mir fast sicher,
dass keiner der sechs Akademisten bisher ein
Englischhorn-Konzert dirigiert hat.»
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