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UNSERESTARS

Solo-Schlagzeug

ANDREAS 
BERGER
«Mein erstes Idol war Billy Cobham, ich 
habe seinen Namen auf meine Jeansjacke 
genäht und ein Bild von ihm auf mein 
Schlagzeug geklebt. Da war ich vielleicht 
sieben oder acht Jahre alt. Seine Spielwei-
se faszinierte mich – er spielt ‹openhand›, 
also mit offener Handhaltung, nicht über 
Kreuz wie üblich. In den 1970er-Jahren war 
er DER Vertreter dieser Technik, mit der 
man deutlich mehr klangliche Gestaltungs-
möglichkeiten hat, und setzte neue Mass-

stäbe im Jazz-Rock. Cobham lebte schon 
damals in der Schweiz, aber persönlich 
getroffen habe ich ihn erst später, als ich 
auf der Frankfurter Musikmesse am Stand 
von Sabian arbeitete: Ich zeigte ihm 
dort die aktuellsten Becken. Er war sehr 
muskulös, und es war der Hammer, ihn zu 
sehen und zu beraten.

Ausser ihm begeisterten mich Bands wie 
Emerson, Lake and Palmer, ihre Verbin-
dung von Klassik und Rock war einzigartig. 
Sie arrangierten zum Beispiel die «Bilder 
einer Ausstellung» – eine geniale Um-
setzung. Carl Palmer hat ja einst klassische 
Musik studiert, das hört man sofort.

Als Kind habe ich nie verstanden, dass die 
Realität dieser Stars eine andere ist als das 

Bild, das man von ihnen hat. Heute stehe 
ich selbst auf der Bühne und kenne den 
Unterschied zwischen dem Auftritt vor 
Publikum und dem Privatleben. Ich spiele 
jeden Abend mit Stars, und damit meine ich 
nicht nur die Dirigenten und Solisten, son-
dern auch die Orchesterkollegen von den 
ersten Pulten bis zu den Tuttis und die 
Stage Crew. Sie alle sind Spitzenkräfte auf 
ihren Gebieten. Ich lebe wirklich eine 
grossartige Geschichte.»
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Viola

ANDREA 
WENNBERG
«Ich war schon als Teenager ein Fan von 
Jacqueline du Pré. Damals sah ich ein 
Video von ihr, sie spielte Elgars Cellokon-
zert unter der Leitung von Daniel Baren-
boim – diese Aufnahme lässt mich bis 
heute nicht los. Sie war ein unglaubliches 
Talent, und ich war und bin nach wie vor 
zutiefst fasziniert und inspiriert von ihrem 
Ausdruck und ihrer Hingabe, von ihrer 
totalen Verschmelzung mit der Musik und 
ihrem warmen Celloklang. Wenn sie spielt, 

hat man das Gefühl, es gebe nichts 
Schöneres auf der Welt, oder mehr noch: 
nichts anderes. Wer weiss, ob ich mich 
ohne sie für diesen Beruf entschieden 
hätte? Dass sie zu einer so bedeutenden 
Figur wurde, hat sicher auch mit ihrer 
tragischen Geschichte zu tun. Mit 26 
Jahren spürte sie ihre Finger nicht mehr 
richtig, mit 28 erhielt sie die Diagnose 
Multiple Sklerose. Sehr bald konnte sie 
nicht mehr auftreten, nur noch unterrichten. 
1987 starb sie, mit 42 Jahren. Aber die 
Intensität ihres Spiels wird nie verblassen.

Eine solche absolute Musikalität und Prä-
senz beeindruckt mich auch bei Menschen, 
denen ich im Orchester begegne. Bei den 
Solist*innen sind das zum Beispiel Janine 
Jansen, Lisa Batiashvili und Augustin 

Hadelich: Sie spielen ganz unterschiedlich, 
doch es gibt bei ihnen allen auf der Bühne 
nichts ausser der Musik. Man spürt keine 
Aufregung, sie denken nicht an vorher oder 
nachher, sondern sind ganz im Moment, 
total zentriert.

Ausserhalb der Musik bewundere ich vor 
allem Schriftsteller. Hermann Hesse ist 
mein Lieblingsautor, auch Bernhard Schlink 
gehört zu meinen Favoriten. Ich liebe ihre 
Sprache. Und bei Schlink finde ich es 
interessant, dass er auch Jurist ist. Wie 
bringt er sein hoch emotionales Verhältnis 
zum Schreiben mit einem so analytischen 
Beruf zusammen? Für mich ist er der 
geborene Schriftsteller.»
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1.	 Wie viele Soundtracks hat Dmitri 
Schostakowitsch komponiert?

	 a)	 14
	 b)	 Etwa 40
	 c)	 Über 100

2.	 In welchem Film wurde sein Walzer  
Nr. 2 aus der «Suite für Varieté- 
Orchester» verwendet?

	 a)	 In «Moulin Rouge» von 
		  Baz Luhrmann
	 b)	 In «Being John Malkovich» von
		  Spike Jonze
	 c)	 In «Eyes Wide Shut» von 
		  Stanley Kubrick

3.	 Welches Instrument spielte Ennio 
Morricone?

	 a)	 Trompete
	 b)	 Mundharmonika
	 c)	 Keines – aber er konnte enorm 
		  gut pfeifen

Ohne Musik wären Filme nur halb so romantisch, 
gruselig oder bombastisch. Hier können Sie testen, 
wie viel Sie über Filmmusik wissen!

ALS DIE BILDER 
KLINGEN LERNTEN

4.	 Für welche dieser Filmreihen hat 
der «Star-Wars»-Komponist John 
Williams die Filmmusik NICHT 
geschrieben?

	 a)	 «Harry Potter»
	 b)	 «Jurassic Park»
	 c)	 «Pirates of the Caribbean»

5.	 Welcher andere berühmte Kompo-
nist hat die Musik zu jener Filmreihe 
geschrieben, die nicht von John 
Williams vertont wurde?

	 a)	 Ennio Morricone
	 b)	 Hans Zimmer
	 c)	 Howard Shore

6.	 Wer hat den allerersten Film-
Soundtrack komponiert?

	 a)	 Charles Gounod
	 b)	 Gabriel Fauré
	 c)	 Camille Saint-Saëns

7.	 Welcher dieser Komponisten hat 
das frühe Hollywood filmmusika-
lisch geprägt?

	 a)	 Béla Bartók
	 b)	 Erich Wolfgang Korngold
	 c)	 Erik Satie

8.	 Warum wurden Stummfilme 
musikalisch begleitet?

	 a)	 Das Rattern der Filmprojektoren
		  sollte übertönt werden
	 b)	 Das Publikum fand die Tonlosigkeit
		  der Filme seltsam
	 c)	 In den frühen Kinosälen war es sehr
		  dunkel, mit Musik wirkte das 
		  weniger unheimlich

9.	 Welcher Regisseur hat fast dreissig 
Jahre lang ausschliesslich Filmmu-
siken von Nino Rota verwendet?

	 a)	 Federico Fellini
	 b)	 Luchino Visconti
	 c)	 Franco Zeffirelli

Quiz zu Filmmusik

  Susanne Kübler

Das Leben hat einen entscheidenden Nachteil, so hat mal 
einer gewitzelt: Nie läuft die passende Filmmusik dazu! 
Tatsächlich: Wer ins Kino geht oder Netflix-Serien schaut, 
weiss genau, wie Liebe oder Trauer tönen, mit welchen 
Klängen sich eine Gefahr ankündigt oder eine Illusion 
zerschlägt. Das ist umso erstaunlicher, als es Soundtracks 
in allen möglichen Stilen gibt: Man kann elektronisch oder 
sinfonisch flirten, erschrecken oder morden, mit vollem 
Sound oder sparsam gesetzten Klangsprengseln.

Anders gesagt: Filmmusik ist eine Kunst für sich – und sie 
wird in der Tonhalle Zürich in dieser Saison erneut zu 
erleben sein. Der Internationale Filmmusikwettbewerb 
(IFMW) ist seit Jahren ein Highlight im Herbst-Kalender, 
und im Januar 2026 steht auch die tonhalleNIGHT ganz im 
Zeichen der Filmmusik. Das folgende Quiz enthält Fragen 
zu den Werken, Komponist*innen und Dirigenten, die zum 
Zug kommen, aber auch historische und technische. Und 
es funktioniert wie beim IFMW: Manchmal gibt es mehr als 
eine Lösung …
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10.	 Welcher Regisseur hat in einem 
legendären Film Werke von Johann 
und Richard Strauss, György Ligeti 
und Aram Chatschaturjan kombi-
niert?

	 a)	 Stanley Kubrick in «2001: 
		  A Space Odyssey»
	 b)	 Quentin Tarantino in 
		  «Django Unchained»
	 c)	 Steven Spielberg in «E.T.»

11.	 Welches Orchester spielte den 
Soundtrack von «Amadeus» ein?

	 a)	 Das Tonhalle-Orchester Zürich
	 b)	 Die Wiener Philharmoniker
	 c)	 Die Academy of St Martin in 
		  the Fields

12.	 Welcher Komponist setzte erstmals 
elektronische Instrumente in einem 
Film-Soundtrack ein?

	 a)	 Der Amerikaner William Axt in
		  «Chasing Rainbows» (1930)
	 b)	 Der Schweizer Arthur Honegger 
		  in «L’Idée» (1932)
	 c)	 Der Österreicher Max Steiner
		  in «King Kong» (1933)

13.	 Welcher Schweizer Komponist hat 
die Musik für die Kult-Filme 
«Gilberte de Courgenay» und «Uli 
der Knecht» geschrieben?

	 a)	 Robert Blum
	 b)	 Armin Schibler
	 c)	 Heinrich Sutermeister

14.	 Was versteht man unter Under- 
scoring?

	 a)	 Die Musik liefert eine sehr zurück-
		  haltende Untermalung des Films
	 b)	 Die Musik verdoppelt das 
		  Geschehen auf der Leinwand
	 c)	 Die Musik verwendet vor allem tiefe
		  Klänge

15.	 Hildur Guðnadóttir, die Jurypräsi-
dentin des diesjährigen Internatio-
nalen Filmmusikwettbewerbs, 
erhielt einen Oscar für den besten 
Soundtrack. Für welchen Film?

	 a)	 Für den Psychothriller «Joker»
	 b)	 Für den fiktionalen Dirigentinnen-
	 	 Film «Tár»
	 c)	 Für den Spielfilm «Women Talking»

16.	 Wie viele Frauen wurden schon mit 
einem Oscar für die beste Filmmu-
sik ausgezeichnet?

	 a)	 Zwei
	 b)	 Drei
	 c)	 Vier 

17.	 Welcher Filmmusik-Komponist 
erhielt am meisten Oscars?

	 a)	 Alfred Newman
	 b)	 André Previn
	 c)	 John Williams

18.	 Wie schafft es der Dirigent Frank 
Strobel, bei der Live-Begleitung 
von Filmen synchron zu bleiben?

	 a)	 Er dirigiert strikt nach Metronom
	 b)	 Er hat einen Knopf im Ohr, über den
		  ihm die Tempovorgaben übermittelt 
		  werden
	 c)	 Er richtet sich nach Lichtzeichen auf 
		  einem Bildschirm

19.	 Für welchen Filmklassiker hat der 
Horror-Spezialist Christopher 
Young einen neuen Soundtrack 
geschrieben, den das Tonhalle- 
Orchester Zürich uraufgeführt und 
auf CD herausgebracht hat?

	 a)	 «Frankenstein» von James Whale
	 b)	 «Nosferatu» von Friedrich Wilhelm
		  Murnau 
	 c)	 «Psycho» von Alfred Hitchcock

20.	Welcher Satz über Filmmusik 
stammt von unserem Music 
Director Paavo Järvi?

	 a)	 «Die besten Soundtracks überleben 
		  sogar die Filme, für die sie ent-
		  standen sind.»
	 b)	 «Gute Regisseure sind weise genug, 
		  die besten Musiker zu engagieren.»
	 c)	 «Im Kino werden zeitgenössische 
		  Klänge viel leichter akzeptiert als 
		  im Konzertsaal.»

tonhalleNIGHT
Klappe, die erste! Unser Gala-Anlass  
steht ganz im Zeichen des Films. Paavo 
Järvi dirigiert Werke von Schostakowitsch, 
Chatschaturjan, Nino Rota und John 
Williams, die als Soundtracks entstanden 
sind oder als solche verwendet wurden. 
Im Vestibül und im Foyer heisst es: 
Kamera läuft. Kulinarisch gibt es selbst-
verständlich Popcorn, aber durchaus nicht 
nur. Flanierkarten sind ab dem 18. August 
2025 erhältlich. 

Internationaler Filmmusikwettbewerb
Auch in diesem Jahr präsentieren wir wieder (in Zusammenarbeit mit 
dem Zurich Film Festival) den Internationalen Filmmusikwettbewerb.  
170 Komponist*innen haben Soundtracks zum Kurzfilm «Wild Love» 
eingereicht, der mit einer idyllischen Bergtour zu zweit beginnt – und alles 
andere als idyllisch endet. Drei dieser Filmmusiken werden vom Ton-
halle-Orchester Zürich live gespielt, die Jury unter dem Vorsitz der 
Oscar-Preisträgerin Hildur Guðnadóttir wird anschliessend den Sieger 
oder die Siegerin bestimmen. Zudem dirigiert Frank Strobel Ausschnitte 
aus Werken von Guðnadóttir («Joker», Tár» u. a.) sowie dem mehrfach 
ausgezeichneten Schweizer Balz Bachmann («Bis ans Ende der Träume», 
«Yalom’s Cure», «Eine wen iig, dr Dällebach Kari» u. a.). 

Auflösung:
1b, 2c, 3a, 4c, 5b, 6c, 7b, 8abc, 9a, 10a, 11c, 12b,
 13a, 14b, 15a, 16c, 17a, 18c, 19b, 20abc
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Porträt Cristian Măcelaru

  Susanne Kübler

«Cristi, das Tempo muss stimmen, dann 
funktioniert alles andere ebenfalls»: Das 
hat David Zinman bei seinen Sommer-
kursen in Aspen jeweils zu seinem Schüler 
Cristian Măcelaru gesagt. Das, und prak-
tisch nichts anderes: «Er sprach eigentlich 
nie», erzählt Măcelaru im vergangenen Mai 
nach einer Probe in der Tonhalle Zürich, 
«aber ich habe enorm viel von ihm gelernt 
– von seiner Präzision beim Dirigieren, von 
seinem Respekt vor den Partituren, von 
der schlichten Raffinesse seiner Gesten». 
Zwei Jahre lang hat er Zinmans Sommer-
kurse besucht, 2008 und 2009, «damals 
war ich bereits Ende zwanzig, ich war 
spät dran als Dirigent, doch es war genau 
richtig so». Auch sonst ist vieles in seiner 
Karriere «genau richtig» gelaufen: manch-
mal nach Plan. Und in entscheidenden 
Momenten rein zufällig.

Der erste Plan stammte von Cristian 
Măcelarus Vater, der selbst gerne Musiker 
geworden wäre. Aber der rumänische 
Militärdienst, der zweieinhalb Jahre 
dauerte, kam dazwischen, und danach 
begann die Familie zu wachsen: Zehn 
Kinder waren es am Ende, da lag ein 
Studium nicht mehr drin. So blieb er ein 
leidenschaftlicher Amateurmusiker, und 
dass seine Kinder ein Instrument spielen 
sollten, war klar. Cristian, mit Geburts-
jahrgang 1980 der Jüngste von ihnen, ist 
nicht der Einzige, der die Musik zum Beruf 
gemacht hat: «Gerade kürzlich habe ich 
in Barcelona dirigiert, dort sass eine 

Die Karriere des rumänischen Dirigenten Cristian 
Măcelaru wurde durch zwei Zufälle geprägt – 
und durch unseren Ehrendirigenten David Zinman.

AM ANFANG WAR EIN 
MISSVERSTÄNDNIS

meiner Schwestern im Orchester.» Und 
wer weiss, vielleicht gibt es irgendwann 
einen Auftritt des Măcelaru-Ensembles: 
«Mit allen unseren Kindern wären wir 
inzwischen rund 45 Leute auf der Bühne!»

Er selbst lernte Geige, und er war begabt. 
So begabt, dass man ihm als Teenager 
riet, sich für einen Sommerkurs im 
amerikanischen Interlochen zu bewerben. 
Hier spielte nun der erste grosse Zufall: 
Er erwischte nämlich das falsche An-
meldeformular – nicht jenes für den Som-
merkurs, sondern jenes für einen Stu-
dienplatz, den er tatsächlich erhielt, 
inklusive einem vollen Stipendium. So stieg 
er mit 17 Jahren zum ersten Mal in ein 
Flugzeug, ohne Rückflugticket: Aus dem 
Missverständnis war der Anfang eines 
neuen Lebens geworden.

Cristian Măcelaru studierte also Violine in 
Interlochen, wurde mit 19 Jahren Konzert-
meister in Miami, wechselte später ins 
Orchester von Houston – und träumte vom 
Dirigieren, «weil es das Schönste ist, und 
weil ich so viele uninspirierte Dirigenten 
erlebt habe». Am schlimmsten fand er es, 
wenn sich einer Freiheiten gegenüber 
der Partitur herausnahm; wenn etwa die 
Lautstärkenbezeichnungen bei Bruckner 
«korrigiert» wurden, war das für ihn «ein 
kleines Sakrileg, weil ich wusste, dass da 
etwas Sinnvolles zerstört wird». Für ihn 
ist eine Interpretation dann perfekt, wenn 
alle auf der Bühne verstehen, was 

warum in der Partitur steht – und dies so 
umsetzen können, dass es auch dem 
Publikum einleuchtet.

Partiturlesen mit Boulez
Hier ist nun der zweite Zufall zu erwähnen, 
nämlich jenes Konzert des Chicago 
Symphony Orchestra im Jahr 2012, bei 
dem Cristian Măcelaru für Pierre Boulez 
einsprang. Das sei sein Durchbruch 
gewesen, heisst es in vielen Artikeln über 
ihn, doch er winkt ab: Er habe bereits 
vorher grosse amerikanische Orchester 
geleitet, «entscheidend war etwas ganz 
anderes: Dass ich dabei mit Boulez in 
Kontakt kam». Dieser konnte damals 
wegen einer Augenoperation nicht 
dirigieren, er sass aber in jeder Probe, 
besprach die Werke mit Măcelaru, «und 
bald redeten wir auch über andere 
Partituren». Der Kontakt blieb bestehen, 
als das Konzert in Chicago schon längst 
vorbei war, «und dank Boulez habe ich 
meine Art, Partituren zu lesen, komplett 
verändert».

Früher, so erzählt Măcelaru, habe er 
jeweils zunächst die Struktur eines Werks 
analysiert. Für Boulez war diese Struktur 
dagegen das, was man erst dann erkennt, 
wenn alles andere klar geworden ist: 
«Bei einem Buch schaut man ja auch nicht 
zuerst, wie viele Kapitel es hat, man 
beginnt beim ersten Satz. Genau so las 
Boulez Partituren, immer und immer 
wieder – bis sich das grosse Ganze klärte.» 
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In der Folge hat Măcelaru seine Arbeits-
weise ebenfalls «auf den Kopf gestellt».

Gerne würde er auch die Arbeitsweise 
der Orchester verändern. Er träumt davon, 
dass auf den Notenpulten nicht nur die 
einzelnen Stimmen liegen würden, son-
dern die ganzen Partituren, «die techni-
schen Möglichkeiten dazu wären in-
zwischen vorhanden. Und es ist so wichtig, 
dass alle den Kontext verstehen, in dem 
sie spielen!» Wer muss in einer bestimmten 
Passage auf wen hören oder reagieren? 
Wie laut darf ein Fortissimo sein, damit 
man die anderen nicht übertönt? Wo 
kommt die Musik her, wo führt sie hin? 
Diesen Kontext will er in den Proben 
vermitteln, «99 Prozent der Zeit verwende 
ich dafür».

Einbinden statt urteilen
Er tut es mit Erfolg, als einer der gefragtes-
ten Dirigenten seiner Generation. Bis 
Juli 2025 war er Chefdirigent des WDR 
Sinfonieorchesters, sein Vertrag als 
Musikdirektor des Orchestre National de 
France läuft noch bis 2027. Und nun 
übernimmt er neu das Cincinnati Sym-
phony Orchestra – als Nach-Nachfolger 
von Paavo Järvi. Fragt man nach seinen 
Plänen, erwähnt er «eine Kleinigkeit, 
die aber viel bewirkt»: Wer in Cincinnati 
nach bestandenem Probespiel ins 
Orchester kommt, hat keine «trial period», 
also kein Probejahr vor sich, sondern 
laut Vertrag eine «integration period». So 
wechsle die Perspektive vom Urteilen 
aufs Einbinden, vom Kritischen zum 
Positiven, «das verändert die Atmosphäre 
im ganzen Ensemble».

Gut möglich, dass ihm solche Details da-
rum wichtig sind, weil er als Geiger erlebt 
hat, wie sich ein Start in einem neuen 
Orchester anfühlt. Diese Erfahrungen sind 
die Grundlage für alles, was er tut; ein 
Dirigent, der kein Instrument professionell 
spielt, habe auf dem Podium nichts zu 
suchen, sagt er: «Man muss wissen, wie es 
ist, dirigiert zu werden.» Das prägt auch 
die Konzertvorbereitung in Zürich: Am Tag 
des Gesprächs beendete Măcelaru die 
Probe für Bartóks «Der holzgeschnitzte 
Prinz» über eine Stunde früher als vor-
gesehen. Nicht, weil schon alles perfekt 
gewesen wäre, «sondern weil es ein  
komplexes Werk ist: Da kommt man an 
einen Punkt, an dem man das Gehörte 
absorbieren und verarbeiten und die 

Partien noch einmal allein üben muss.» 
Dass seine Taktik aufging, zeigte die Kritik 
in der NZZ nach dem Konzert, in der von 
einem «packenden Hörabenteuer» die 
Rede war.

Gast und Gastgeber
Măcelarus eigenes erstes Hörabenteuer 
mit dem Tonhalle-Orchester Zürich fand 
übrigens in Aspen statt. David Zinman 
brachte die noch unveröffentlichte Auf- 
nahme von Mahlers Sinfonie Nr. 6 in den 
Sommerkurs mit, «danach habe ich mir 
alles angehört, was das Orchester 
eingespielt hat».

In der neuen Saison hat er nun gleich 
doppelt mit den Zürchern zu tun: Einer-
seits hat er sie erneut ans George Enescu 
International Festival in Bukarest ein- 
geladen, das er als Künstlerischer Leiter 
betreut. Andererseits wird er zum drit-
ten Mal in der Tonhalle Zürich dirigieren. 
Auf dem Programm stehen das Klarinet-

tenkonzert «Weathered» der englischen 
Komponistin Anna Clyne und Prokofjews 
Sinfonie Nr. 5 – eine typische Kombi-
nation für einen Dirigenten, der sich nie 
spezialisieren wollte: «Ich liebe es, in 
zeitgenössischen Werken neue Ideen und 
Konzepte zu entdecken, und ich liebe 
auch das klassische Repertoire. Deshalb 
mache ich ganz egoistisch alles, was ich 
gerne möchte.» 

Er macht es auch altruistisch: etwa in Inter-
lochen, wo er sich um das World Youth 
Symphony Orchestra kümmert, «um etwas 
zurückzugeben». Oder beim Cabrillo 
Festival of Contemporary Music in Santa 
Cruz, wo er als Künstlerischer Leiter 
auch Masterclasses gibt. Und letztlich in 
jedem einzelnen Konzert: «Ich bekomme 
nie genug von Musik. Und ich möchte 
alles tun, damit auch andere diese Kraft 
erleben.»

Do 23. / Fr 24. Okt 2025
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50-Jahr-Jubiläum SJMW

Der Schweizerische Jugendmusikwettbewerb (SJMW) 
feiert sein 5O-jähriges Bestehen. Wie sehr er die 
musikalischen Biografien von Kindern bis heute beeinflusst, 
erzählen ein aktueller und drei ehemalige Teilnehmer*innen.

  Aufgezeichnet von Katharine Jackson

Gerd Albrecht, der ehemalige Chefdirigent 
des Tonhalle-Orchesters Zürich, grün-
dete 1975 den SJMW mit dem Ziel, musi-
kalische Talente zu finden und zu fördern. 
Die Begegnung und der Austausch mit 
anderen jungen Musikschaffenden aus der 
ganzen Schweiz bestätigten die jungen 
Musiker*innen in ihrer Passion und 
ermutigten sie, ihren künstlerischen Weg 
weiterzugehen.

Zahlreiche ehemalige Mitwirkende des 
SJMW entwickelten sich zu renommierten 
Künstler*innen. Einige sind heute Mit-
glieder im Tonhalle-Orchester Zürich und 
engagieren sich beim SJMW, so wie 
Martin Frutiger. 

Derzeit nehmen über 1500 Musiker*innen 
aus der ganzen Schweiz im Alter zwischen 
8 und 20 Jahren an dem Wettbewerb in 
den Kategorien «Classica», «Composition», 
«Jazz&Pop» und «FreeSpace» teil. Die 
hohe Zahl ist ein Beleg dafür, dass der 
SJMW ein fester Bestandteil der Schwei-
zer Ausbildungs- und Musiklandschaft ist.

«DIE VORBEREITUNG 
IST DAS ZENTRALE»

Gerd Albrecht, Chefdirigent des Tonhalle-Orchesters Zürich 
1975–1980 und Gründer des SJMW.
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ERIK 
WÜEST
Klavier / E-Piano / Cello / Komposition
13 Jahre, Schüler

«Musik hat mich schon immer begeistert. 
Als ich klein war, habe ich gerne gesungen. 
Dass ich klassische Musik mag, kommt nicht 
von meinen Eltern. Sie bevorzugen eher 
Bob Dylan oder Led Zeppelin, die ich aber 
auch gut finde.

Mit sieben Jahren bekam ich ein Keyboard 
und begann, ohne Unterstützung eines 
Lehrers zu spielen. Meine Eltern überzeug-
ten mich jedoch, Unterricht zu nehmen. 
Nach einem Jahr wechselte ich auf das 
Klavier, weil mir die ganzen Styles auf dem 

Keyboard nicht so gefielen. Während des 
Übens fragte ich mich oft, warum gute 
Pianisten meistens Stücke spielen, die 
andere komponiert haben und nicht eigene 
Werke. Ich fing an, mit Klangfolgen zu 
experimentieren und diese dann auf einem 
Computerprogramm zu erfassen. Meine 
ersten Versuche waren noch ziemlich 
einfach, aber mit den Fortschritten, die ich 
beim Klavierspielen machte, wurden die 
Stücke umfangreicher. 

Durch das Komponieren wollte ich mehr 
über Streichinstrumente lernen und be-
gann deshalb zusätzlich, Cello zu spielen. 
Zur Abwechslung spiele ich noch E-Piano 
in einer Band. Viel Zeit zum Üben bleibt 
mir allerdings nicht.

Meine ehemalige Klavierlehrerin machte 
mich auf den SJMW aufmerksam und mit 
zehn Jahren nahm ich in der Kategorie 
‹Komposition› teil. Beim zweiten Mal erhielt 
ich einen ersten Preis mit Auszeichnung. 
Das war für mich ein spezieller Moment. 
Dieses Jahr wirkte ich auch in der Katego-
rie ‹Duo Kammermusik› mit. Besonders 
freut mich, dass Ende Mai von der 
Camerata Zürich eine Komposition von mir 
in der Tonhalle Zürich gespielt wurde.»

50-Jahr-Jubiläum SJMW

MARTIN 
FRUTIGER 
Oboe 
48 Jahre, Solo-Englischhorn / 
2. Oboe im Tonhalle-Orchester Zürich

«Ich musizierte schon als Kind unglaublich 
gerne und durfte mit zwölf Jahren mit 
meinem Wunschinstrument, der Oboe, 
anfangen. Meine Laufbahn begann in 

einem etwas provinziellen Rahmen an der 
Musikschule Burgdorf, in der Sekundar-
schule in Koppigen in einem Orchester 
mit 13 Blockflöten und einem Cello sowie 
schliesslich im Untergymnasium Burg-
dorf. Ich war durch einen Flyer in der 
Musikschule auf den SJMW aufmerksam 
geworden und beschloss, am Wettbe-
werb teilzunehmen.

Ich gewann den ersten Preis mit Auszeich-
nung. Die Rückmeldung meiner Jurorin 
Louise Pellerin war einschneidend für 
mich. Sie fragte mich: ‹Du wirst also Oboist, 
nicht wahr?› Es stimmte: Aufgrund der 
Teilnahme am SJMW entschied ich, 
Berufsmusiker zu werden, denn ich 
verstand, dass es ganz okay ist, was ich 
mache und – dass das, was ich liebe, 
gut ist. 

Nach meinem Studium, mit Mitte 20, erhielt 
ich die Anfrage, als Juror bei einem 
Regionalwettbewerb des SJMW tätig zu 
sein. Das war eine grosse Ehre für mich. 
Als Musiker im Tonhalle-Orchester Zürich 
ergaben sich dann noch weitere Berüh-
rungspunkte mit dem SJMW. Die Tonhalle-
Gesellschaft Zürich hat einen Abgeord-
neten in der Fachkommission und darüber 
hinaus auch eine Person im Stiftungsrat. 

Unser früherer Kollege, der Flötist Janek 
Rosset, fragte mich, ob ich in der Fach-
kommission mitarbeiten wolle, die über 
sämtliche musikalische Belange entschei-
det. Sie ist mit ungefähr zwölf Musikern 
aus allen Sprachregionen besetzt und stellt 
sicher, dass alle Jurorinnen und Juroren 
nach denselben Richtlinien arbeiten. 

Seit einigen Jahren bin ich ehrenamtlich im 
Stiftungsrat des SJMW. Hier werden ope-
rative Entscheide mit der Geschäftsfüh-
rung gefällt: Finanzierung, die Ausrichtung 
des künftigen Wettbewerbs, welchen 
Stellenwert Rock, Pop und Jazz haben 
sollen oder in welcher Sprachregion das 
Finale stattfinden soll. 

Eine weitere aufregende Rolle ist es, wenn 
man der Vater einer Teilnehmerin und 
von zwei Teilnehmern ist. Ich habe ver-
sucht, meine Kinder in der Vorbereitung auf 
den SJMW nicht zu drängen. Der Wettbe-
werb sieht sich in erster Linie der Breiten-
förderung verpflichtet und in zweiter 
Linie der Spitzenförderung. Das ist mir 
persönlich auch sehr wichtig. Möglichst 
viele Jugendliche sollen animiert wer-
den, zu üben und ihr Spiel vorzutragen, sich 
mit anderen zu treffen und zu messen. 
Die Vorbereitung ist das Zentrale.» Fo
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ILVA EIGUS 
Violine 
18 Jahre, PreCollege-Musikstudentin 
und Geigerin

«Der SJMW ist ein jährliches Fest der 
Musik, dessen ist sich jede junge Musikerin 
und jeder junge Musiker in der Schweiz 
bewusst. Die Entrada- und Final-Diplome 
sind für mich nicht blosse Auszeichnungen, 
sondern ein Ausdruck der Zugehörigkeit 
zu einer engagierten und inspirierenden 
Gemeinschaft. 

Ich habe zum ersten Mal 2018 teilgenom-
men, als ich zehn Jahre alt war. Ich erin-
nere mich noch gut an meinen allerersten 
Auftritt mit dem Violinkonzert Nr. 3 von 
Camille Saint-Saëns und die ‹Gavotte en 
Rondeau› aus der E-Dur-Partita von 
Johann Sebastian Bach. Die CD vom 
Preisträgerkonzert habe ich bis heute.

Der SJMW unterscheidet sich durch seine 
Vielfalt an Kategorien und Altersgruppen 
von anderen Wettbewerben. Die Vorbe-
reitung ist immer die wichtigste Zeit. Ich 
habe zweimal in der Kategorie ‹Violine 
Solo› und zweimal im Duo mit Klavier mit-
gewirkt, zuletzt 2023. Alle vier Teilnahmen 
liefen erfolgreich, mit wertvollem und 
differenziertem Jury-Feedback. 

Ich bin dem SJMW sehr dankbar, dass ich 
2022 in das Förderprogramm der Stiftung 
Ruth und Ernst Burkhalter aufgenommen 
wurde, das mich in einem entscheiden-
den Jahr unterstützt hat. Es ist eine beson-
dere Ehre, gemeinsam mit weiteren Solis-
tinnen und Solisten ein Werk von Richard 
Dubugnon mit dem Tonhalle-Orchester 
Zürich anlässlich des 50-Jahr-Jubiläums 
uraufzuführen.»

BENJAMIN 
ENGELI 
Klavier
47 Jahre, Pianist 

«Ich weiss gar nicht mehr, wie ich auf den 
SJMW aufmerksam geworden bin. Das 
ist nun 35 Jahre her. 1990 war das Leben ja 
noch analog. Wahrscheinlich haben meine 
Eltern ein Plakat gesehen oder eine Aus-
schreibung in der Musikzeitung entdeckt. 
In dieser Zeit spielte ich mit meinem Bruder 
immer mal wieder vierhändig Klavier, zum 
Spass und ohne Ambitionen. Angemeldet 
für den Wettbewerb haben wir uns, weil wir 
Lust auf einen weiteren Auftritt hatten. 

Der Gewinn des Wettbewerbs war eine 
völlige Überraschung für mich. Ich hatte bis 
dahin noch nie ernsthaft geübt oder mich 
seriös auf ein Konzert vorbereitet. Das 
Niveau war damals auch noch ein anderes 
als heute. Ich war der Jury sehr dankbar, 
dass sie offenbar das Potenzial höher 
gewichtete als die Aufführung. 

Es war der Startschuss dafür, mich mit 
grösserem Ehrgeiz und klareren Zielen der 
Musik zuzuwenden. Ich denke, meine Ju-
gend wäre ohne diesen Wettbewerb und 
die nachfolgenden Auftrittsmöglichkeiten 
anders verlaufen. Vielleicht hätte ich nicht 
einmal Musik studiert ohne das Wissen, 
dass ich mich mit anderen messen kann.»

DIE GESCHICHTE DES SJMW 
1975 	 Gründung des SJMW durch die Tonhalle-Gesellschaft Zürich
Bis 1999 	 Die Tonhalle-Gesellschaft Zürich veranstaltet den Wettbewerb
1999 	 Gründung einer privatrechtlichen Stiftung 
2004 	 Einrichtung der professionellen Geschäftsstelle
2008 	 Lancierung des Kompositionswettbewerbs
2012 	 Lancierung des «Jazz&Pop»-Wettbewerbs
2015 	 Konzertmatinée mit renommierten Preisträger*innen zum 40-Jahr-Jubiläum
2021 	 Lancierung des «FreeSpace»-Wettbewerbs
2025 	 Feier des 50-Jahr-Jubiläums mit breitem Programm in der Tonhalle Zürich (Sa 13. September)
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Streichquartett 
Nr. 11

Im August 1965 erreichte Schostako-
witsch die Nachricht, dass der zweite 
Geiger des Beethoven-Quartetts, Wassili 
Schirinski, verstorben war. Zum Primarius 
Dmitri Zyganow sagte er daraufhin: 
«Wir werden alle diese Welt verlassen. (...) 
Aber das Beethoven-Quartett sollte 
ewig bestehen. In 50 Jahren und auch in 
100 Jahren.» Das Ensemble, das für den 
Komponisten eine Art Ideal-Ensemble 
war, hatte bis dahin seit dem zweiten alle 
seine Streichquartette uraufgeführt. 
In einem übervollen Jahr 1966, in dem sein 
60. Geburtstag weltweit mit zahlreichen 
Sonderveranstaltungen gefeiert wurde 
(u. a. leitete Leonard Bernstein im New 
Yorker Lincoln Center Schostakowitschs 
Neunte Sinfonie), nahm sich der Kompo-
nist im Februar 1966 Zeit, um den Geiger 
mit dem Streichquartett Nr. 11 zu ehren. 
Allein die besondere Struktur zollt dem 
Verlust Tribut, denn über weite Strecken 
agiert das Quartett als Trio – jemand fehlt. 
Die Choralanspielung im Rezitativ und 
die Elegie sind zentrale Trauermomente. 
Ausserdem verleiht das «morendo» im 
Pianissimo am Ende jedes der sieben 
Abschnitte der Suite immer wieder den 
Charakter des Abschiednehmens. Das 
Motto-Motiv, das in der Introduktion vorge-
stellt wird, legte der Komponist in die 
Hände des Bruders, Sergej Schirinski. 

Streichquartett 
Nr. 12

Die folgenden Quartette widmete Schos-
takowitsch den anderen Mitgliedern des 
Beethoven-Quartetts: das 12. dem ersten 
Geiger Dmitri Zyganow, das 13. dem 
Bratschisten Wadim Borissowski sowie 
das 14. und 15. dem Cellisten Sergej 
Schirinski. Nach schweren gesundheit-
lichen Rückschlägen hoffte er, 1968 
wieder an seinen alten Tatendrang an-
knüpfen zu können. Von dieser Aufbruchs-
stimmung zeugt das zwölfte Quartett, 
das die schon im 11. Quartett erkennbaren 
Anklänge an neue tonale Experimente 
konsequent fortsetzt. Bereits das einlei-
tende Motiv ist zwölftönig und ohne 
Wiederholung aufgebaut – wobei er im 
Folgenden keineswegs auf tonale Assozia-
tionen verzichtete. Der zweite, komplex 
ausgestaltete Satz macht Schostako-
witschs Idee der Grossform erlebbar. Als 
der Widmungsträger Zyganow fragte, 
ob das neue Werk kammermusikalischer 
Natur sei, antwortete der Komponist: 
«Nein, nein, das ist eine Sinfonie, eine 
Sinfonie.»

Schostakowitsch-Zyklus

Wir feiern das Schostakowitsch-Jahr 2O25 mit 
einem Zyklus seiner sämtlichen Streichquartette. 
Nach dem Auftakt in der letzten Saison mit Nr. 1 
bis 9, folgen nun Nr. 10 bis 15. Sie dokumentieren in 
besonderer Weise, welche symbiotische Verbindung 
Komponist und Interpreten eingehen können.

MUSIKALISCHE 
DENKMÄLER

  Ulrike Thiele

Dmitri Schostakowitsch (1906–1975) 
schrieb 15 Sinfonien und 15 Streichquar-
tette: Während die Sinfonien immer wieder 
den kritischen Blick der Zensur auf sich 
zogen, konnte er in seinen Streichquartet-
ten freier aufspielen. Bis zu seinem 
Lebensende bot sich ihm hier die Möglich-
keit, zu experimentieren. Ausserdem 
setzte er damit seinem Ideal-Quartett 
Denkmäler für die Ewigkeit, die uns bis 
heute in seiner persönlichen Sprache tief 
berühren und erschüttern.

Streichquartett 
Nr. 10

Im selben Konzert wie das Streichquartett 
Nr. 9 führte das Moskauer Beethoven-
Quartett am 20. November 1964 die Nr. 10 
erstmals auf. Gewidmet ist sie dem jünge-
ren Komponistenkollegen und Wegge-
fährten Mieczysław Weinberg (1919–1996, 
auch Moissej Wainberg), dessen Werke 
seit einigen Jahren eine grosse Wieder-
entdeckung erfahren. Dieser hatte bereits 
neun Quartette geschrieben – und so 
fühlte sich Schostakowitsch im freund-
schaftlichen Wettstreit herausgefordert: 
«Ich hatte es mir zur Aufgabe gemacht, 
Wainberg einzuholen und zu überholen, 
was ich nun auch gemacht habe.» Zudem 
gibt es einen musikalischen Verweis auf 
die persönliche Verbindung der beiden 
Komponisten: Der zweite Satz, das «Alleg-
retto furioso», erinnert in seinem häm-
mernd-eindringlichen Gestus stark an den 
sogenannten «Stalin-Satz» aus Schosta-
kowitschs Sinfonie Nr. 10. Sie hatte die 
grössten Debatten seit «Lady Macbeth von 
Mzensk» ausgelöst, sogar mehrtägige 
Diskussionsrunden waren dafür organi-
siert worden – und Weinberg bekannte 
sich in diesem von Polemik geprägten 
Spannungsfeld öffentlich zu Schostako-
witsch. Das war alles andere als eine 
Selbstverständlichkeit unter diesen 
politisch-gesellschaftlichen Vorzeichen.
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Das Beethoven-Quartett 1963 bei einem Gastspiel in Kiel: Primarius Dmitri Zyganow, Cellist Sergej 
Schirinski, der zweite Geiger Wassili Schirinski und Bratschist Wadim Borissowski (ab 3.v.l.).

Streichquartett 
Nr. 13

Wie in Wellen wechselten sich in Schosta-
kowitschs Leben nun Phasen enormer 
gesundheitlicher Rückschläge und hoff-
nungsvoller Schaffensperioden ab. Die 
zunehmende Muskelschwäche in seinen 
Gliedern, die von einer chronischen 
Entzündung des Rückenmarks herrührte, 
versuchte er mit Hilfe eines strengen 
ärztlichen Behandlungsplans in den Griff 
zu bekommen. «Ich habe sogar begonnen, 
Klavier zu spielen, und zwar nicht nur 
langsam und leise, sondern auch schnell 
und laut. Zum Beispiel die vierte, fünfte und 
einige weitere Etüden von Chopin», be-
richtete er aus der Klinik. Sobald sich sein 
Zustand verbesserte, machte er sich ans 
Komponieren. Mit dem 13. Streichquartett 
setzte er den eingeschlagenen Weg fort: 
Er nutzt erneut die Mittel der Dodekapho-
nie, verbindet diese aber mit starken 
Gesten des Ausdrucks. So setzt die 
Bratsche, das Instrument des Widmungs-
trägers Wadim Borissowski, drei Mal 
solistisch an, bevor sie ihren zwölftönigen 
Klagegesang entfaltet. Er ist das Herz-
stück des einsätzigen Werks, das Erschüt-
terung in Musik setzt.

Streichquartett 
Nr. 14

Dass das 1973 entstandene Quartett Nr. 14 
dem Cello gewidmet ist, wird bereits klar, 
wenn dieses das tänzerische Hauptthema 
vorstellt. Die beiden heiteren Ecksätze 
umschliessen das Adagio, das ein an-
rührendes Duo zwischen erster Geige und 
Cello mit sich bringt. Ähnlich wie im  
11. Quartett mit den Trio-Passagen schrieb 
Schostakowitsch das Verschwinden 

seines geschätzten Beethoven-Quartetts 
in das Werk ein: Nach dem Tod von Wadim 
Borissowski waren nur noch zwei der 
Musikerfreunde am Leben. Als weitere 
Chiffre findet sich ein bei ihm beliebtes 
Mittel: Er zitiert sich selbst. Mit der Arie 
«Serjoscha, mein Liebster» aus der Oper 
«Lady Macbeth von Mzensk» spricht er 
den Widmungsträger Sergej Schirinski in 
Koseform, also auf denkbar persönliche 
Weise an. Doch diesen Widmungen 
wohnte etwas Schicksalhaftes inne – darü-
ber war sich Schostakowitsch im Klaren: 
«Ich möchte keine Widmungen mehr. Als 
ich das 13. Quartett Borissowski zuge-
dacht habe, starb mein Freund kurz darauf. 
Um mich kreist der Tod, einen nach dem 
andern nimmt er mir, nahestehende und 
teure Menschen, Kollegen aus der 
Jugendzeit.» Er sollte tragischerweise 
Recht behalten.

Streichquartett 
Nr. 15

1974 machte sich Schostakowitsch an sein 
nächstes Streichquartett – bereits Jahre 
zuvor hatte er dem Geiger des Beethoven-
Quartetts, Dmitri Zyganow, das eigentliche 
Ziel offenbart: Es sollte ein Zyklus von 
24 Streichquartetten werden, durch alle 
Tonarten, ganz ähnlich seinen 24 Prä- 
ludien nach Bach’schem Vorbild. Doch der 
Verlust war allgegenwärtig – der Verlust 
der eigenen Kräfte sowie der Verlust 
wichtiger Wegbegleiter. Und auch ohne 
Widmung zu Beginn war klar, dass das 
jüngste Streichquartett ein klingendes 
Epitaph werden sollte: Ein einziger 
35-minütiger Trauergesang, bestehend 
aus sechs nahtlos ineinander überge-
henden Sätzen. Jeder ein Adagio. 
Heiterkeit hat hier keinen Platz mehr. 

Für die Premiere war selbstredend das 
Beethoven-Quartett vorgesehen. Der 
Cellist Sergej Schirinski hatte sich 
scheinbar rechtzeitig bis zum Beginn der 
ersten Proben von einem schweren 
Herzinfarkt erholt. Doch danach erlitt er 
einen Rückfall und starb, bevor das 
Quartett uraufgeführt werden konnte. 
So musste kurzfristig das junge Tanejew-
Quartett die Erstaufführung am 
15. November 1974 übernehmen, bei der 
Schostakowitsch noch anwesend war, 
obwohl schon stark von Krankheit 
gezeichnet. «Als die letzten Akkorde des 
Quartetts leise verhallten, wurde es im 
Saal völlig still, und schweigend erhoben 
sich alle, um dem Komponisten ihre 
Ehrerbietung zu bekunden», berichtete ein 
Zeitgenosse. «Danach brach ein nicht 
enden wollender Beifallssturm los.» 

Auch wenn sich sein Gesundheits-
zustand nun von Tag zu Tag verschlech-
terte, gab Schostakowitsch das Kom- 
ponieren nicht auf. Zu Dmitri Zyganow, 
dem letzten Verbliebenen im Beethoven-
Quartett, sagte er, dass er beschlossen 
habe, das 16. Streichquartett zu schreiben. 
Jedoch habe er traurig hinzugefügt: 
«Weisst du, Mitja, die euch versprochenen 
24 Quartette werde ich nicht mehr 
schaffen ...». Schostakowitsch starb im 
August 1975 – es sollte bei 15 Quartetten 
bleiben. 

Sa 29. / So 30. Nov 2025
Buchbar als Schostakowitsch-Zyklus II

«Wir werden alle diese 
Welt verlassen. (...) Aber 
das Beethoven-Quartett 
soll ewig bestehen. 
In 5O Jahren und auch 
in 1OO Jahren», sagte 
Schostakowitsch. 
Für ihn war dieses 
Quartett eine Art Ideal-
Ensemble.
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Zürcher Sing-Akademie

  Franziska Gallusser

Die Zürcher Sing-Akademie wurde 2011 in der Nachfol-
ge des Schweizer Kammerchors gegründet. Zunächst 
setzte sie sich aus Profis und Laien zusammen, seit 
2017 ist sie ein reiner Profi-Chor. Unter Ihrer Leitung 
hat er sich zu einem internationalen Spitzenensemble 
entwickelt. Wie haben Sie diesen Weg erlebt?

Die Entscheidung, zu 100 Prozent professionell zu werden, 
war sicherlich ein wichtiger Schritt. Doch auch dann läuft 
es noch nicht von allein, ein Chor muss erst zusammen-

In dieser Saison stehen zwei grosse Projekte mit der 
Zürcher Sing-Akademie auf dem Programm. Und Florian 
Helgath, der Künstlerische Leiter des Ensembles, gibt sein 
Debüt als Dirigent des Tonhalle-Orchesters Zürich.

MENDELSSOHN & MAHLER

finden. Insbesondere in Bezug auf die Besetzung: Wer 
passt zu wem? Professionell singen heisst nicht automa-
tisch, dass man im Ensemble funktioniert. Die Stimmen 
müssen so ausgewählt werden, dass sie sich für unter-
schiedliche Werke eignen und in möglichst hoher Flexibili-
tät und Qualität verschmelzen. Das war der Weg, den ich 
gehen wollte. Mir war klar: Da müssen wir eine Entwicklung 
durchmachen. Wir singen in den unterschiedlichsten 
Projekten, können aber nun sagen: Das ist unser Klang.
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Dieser Klang ist in der Tonhalle Zürich oft zu hören … 

Wir profitieren sehr davon, Partner des Tonhalle-Orchesters 
Zürich zu sein. Auf diesem Niveau, mit diesem Orchester 
und seinen Dirigent*innen zu musizieren – das inspiriert uns. 
Zusätzlich zu dieser «Heimspielstätte» haben sich dann 
bald auch externe Partner gefunden, die bis heute mit uns 
arbeiten. Es kam also Schritt für Schritt. 

Wie ist denn der Saal für den Chor?

Er «besingt» sich sehr gut. Wenn man vor der Orgel steht 
und mit diesem Orchester auftritt, das eine hohe Qualität 
und Sensibilität in der Begleitung eines Chors zeigt, ist das 
grossartig. Und dann den Raum zu haben und zu füllen, 
ist wirklich angenehm. Für uns ist es, wie ich sagte, eine 
Heimspielstätte. Wir klingen gerne in diesem Saal – und ich 
glaube, wir klingen gut!

Im Dezember wird der Chor nun Mendelssohns 
«Paulus» mit dem Tonhalle-Orchester Zürich darbie-
ten. Oratorien wurden seit jeher nicht nur in der 
Kirche, sondern auch im Konzertsaal aufgeführt. Was 
bevorzugen Sie? 

Ein Oratorium handelt ja von einer biblischen Geschichte, 
es ist eine Art Oper für die Kirche. Aber leider hat die 
Akustik in den Kirchen oft so viel Nachhall, dass man nicht 
alles versteht. Es gehen zahlreiche Details verloren. Die 
Akustik in der Tonhalle ist dagegen perfekt, man hört alles. 
Ich würde ein solches Werk wie «Paulus» immer im 
Konzertsaal aufführen wollen.

Die «Paulus»-Aufführung ist noch aus einem weiteren 
Grund etwas Besonderes: Sie werden Ihr Debüt als 
Dirigent des Tonhalle-Orchester Zürich geben und 
somit bei diesen Konzerten erstmals Orchester und 
Chor leiten. Wieso haben Sie dieses Werk dafür 
gewählt? 

Ich habe mir natürlich ein Chorstück ausgesucht, das liegt 
in der Natur der Sache. Der Chor singt ungefähr in der 
Hälfte der Nummern, die ganz unterschiedlich sind. 
Ausdrucksmässig steckt eine enorme Bandbreite darin, 
von einem durchaus aggressiven Klang bis hin zu einem 
lieblichen, tröstenden. Man muss sehr wandelbar und 
manchmal sehr stimmgewaltig sein, dann wieder braucht 
man alles bis zum kleinsten Pianissimo. 

Was empfinden Sie bei dem Gedanken, erstmals vor 
dem Orchester zu stehen?

Auch wenn ich regelmässig Konzerte mit Orchester und 
Chor leite, ist es für mich natürlich dennoch etwas 
Besonderes, wenn ich hier mit dem «Paulus» mein Debüt 
gebe. Der Orchesterpart ist sehr farbenreich, er bietet weit 
mehr als nur Begleitung. Man muss sich nur die Ouvertüre 

anschauen: Das ist ein Meisterwerk! Das Stück mit einem 
Orchester von dieser Qualität zu erleben, wird eine 
grossartige Erfahrung sein.

Davor wird es im November und Anfang Dezember 
2025 noch ein anderes gemeinsames Projekt 
geben: Die Zürcher Sing-Akademie singt in Mahlers 
2. Sinfonie, die im Rahmen des Mahler-Zyklus auch 
aufgenommen wird. 

Mahlers Zweite ist für mich in ihrer Struktur eine wirklich 
perfekte Sinfonie. Wenn im Orchester alles gesagt, jeder 
Bogen gespannt und jeder Höhepunkt gespielt wurde, 
wenn die Solist*innen gesungen haben und man nun noch 
die letzten Steigerungsmöglichkeiten sucht, was gibt es 
dann? Es kommt der Chor im dreifachen Pianissimo. Das 
ist unglaublich schön. Die Idee ist so genial und ergreifend, 
ich habe das Stück noch nie gehört, ohne Gänsehaut zu 
bekommen. 

Nach den Zürcher Aufführungen wird der Chor das 
Werk auch in Baden-Baden, Köln und Paris mitgestal-
ten. Was bedeutet das für die Sängerinnen und 
Sänger?

Das wird super! Wir werden das erste Mal auf einer 
Tournee des Orchesters mitreisen. Es hat einen internatio-
nalen Ruf, tritt in besonderen Spielstätten auf – und wir 
sind als Partnerchor dabei. Das ist eine Ehre, aber natürlich 
auch eine Verantwortung für uns. 

Sie werden die Choreinstudierung übernehmen, 
Paavo Järvi wird die Konzerte leiten …

Darauf freue ich mich ebenfalls, wie auf alle Zusammen-
arbeiten mit Paavo. Er ist ein grossartiger Musiker, der 
auch weiss, wie man mit Stimmen umzugehen hat. Ich habe 
einen guten Draht zu ihm und mag es, wie er mit dem 
Chor umgeht und was er verlangt. Er ist sehr fordernd, 
aber das ist genau das Spannende.

Was wünschen Sie sich für die Zukunft? Für den Chor, 
aber auch für die Zusammenarbeit mit dem Tonhalle-
Orchester Zürich?

Ich muss ehrlich sagen: Ich bin sehr im Hier und Jetzt. Die 
Projekte in der Tonhalle sind für uns immer Highlights. 
Ich freue mich einfach, wenn es so weitergeht. Mit Paavo 
weiterzuarbeiten, aber auch mit neuen Dirigent*innen 
wie letzte Saison mit Patrick Hahn, ist extrem inspirierend. 

Mi 12. / Do 13. / Fr 14. Nov 2025
Mahler Sinfonie Nr. 2 c-Moll «Auferstehungs-Sinfonie»

Mi 17. / Do 18. Dez 2025
Mendelssohn Bartholdy «Paulus», Oratorium nach Worten der 
Heiligen Schrift op. 36 
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TONHALLEAIR 2O25
13. / 14. Juni, Münsterhof Zürich

SUPERAR SUISSE
Den Auftakt des tonhalleAIR bestritten 
über 300 Kinder: Der Chor von 
Superar Suisse und Zürcher Schul-
klassen gestalteten ein Sing-along mit 
dem Publikum, danach übernahm das 
Orchester von Superar Suisse. 

Rück-
blick

Das tonhalleAIR, das künftig alle zwei Jahre durchgeführt 
wird, stand ganz im Zeichen der Zusammenarbeit: Das 
Tonhalle-Orchester Zürich spielte nicht nur ein Sinfonie-
konzert, es verbündete sich auch mit anderen Ensembles. 
Rund 10’000 Menschen hörten eines oder mehrere 
Konzerte. Das Wetter war so strahlend, dass am Infopoint 
unter anderem 200 Fächer und 36 (Sonnen-)Schirme 
verkauft wurden. Kühl war es nur im Fraumünster, wo sich 
die Musiker*innen einspielen konnten.



59

TONHALLE-
ORCHESTER ZÜRICH
Paavo Järvi dirigierte, der Pianist 
Jean-Yves Thibaudet spielte 
Chatschaturjans Klavierkonzert – 
und Sandra Studer moderierte 
nicht nur diesen Auftritt, sondern das 
ganze tonhalleAIR.
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ZURICH 
JAZZ ORCHESTRA

Rück-
blick

Je 17 Musiker*innen vom Zurich Jazz Orchestra und dem 
Tonhalle-Orchester Zürich spielten unter der Leitung von 
Ed Partyka eigens arrangierte Jazz-Klassiker. Es war die 
erste Zusammenarbeit der Ensembles – «und hoffentlich eine 
Initialzündung», wie der Trompeter Heinz Saurer sagte.
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JUGEND 
SINFONIE-
ORCHESTER 
ZÜRICH
Eine weitere Premiere gab 
es beim Jugend Sinfonie-
orchester Zürich: Erstmals 
dirigierte Paavo Järvi das 
durch Musiker*innen des 
Tonhalle-Orchesters Zürich 
verstärkte Ensemble.

Beim letzten Konzert 
war der Münsterhof zeit-
weise so voll, dass die 
Zugänge abgesperrt 
werden mussten. 

Am Ende blieben nur noch 
die hell erleuchtete Bühne, 
ein paar Stapel Stühle – 
und jede Menge schöner 
Erinnerungen.



SCHENKEN 
SIE 
MUSIK

Mit unseren  
Geschenk
gutscheinen
treffen Sie 
immer den 
richtigen Ton.

Gesund werden, gesund  
bleiben, gelassen altern.

Telefon +41 (0)41 375 32 32
www.sonnmatt.ch

 Zeit für eine
Auszeit.

16. AUG — 30. SEP 2025

STIMMEN AUS DEN NEUNZIGER JAHREN

tonhalle-orchester.ch/
gutscheine



  Aufgezeichnet von Michaela Braun

«Meine Geschichte mit Kuba beginnt 
mit einer persönlichen Verbindung: 
Meine Ex-Frau stammt von dort. 1996 
setzte ich zum ersten Mal einen Fuss 
auf diese Insel voller Musik, Wärme und 
Widersprüche.

Jahre später, 2013, kehrte ich zurück 
– diesmal nicht als Besucher, sondern 
als Lehrer. Gemeinsam mit meinem 
Kollegen Samuel Alcántara, einem 
Kontrabassisten aus unserem Orches-
ter, gab ich Unterricht. Unter uns war 
auch der Winterthurer Bassist Egmont 
Rath, dessen besonderer Bezug zu 
Kuba mich faszinierte: Er hatte einen 
Ziehsohn dort – Merlin Lambert, ein 
junger Bassist, der im Laufe der Jahre 
Geigenbauer wurde. Heute lebt er in 
Ecuador.

2015 habe ich als Solist in Santiago de 
Cuba Beethovens Violinkonzert auf-
geführt, viel Kammermusik gemacht 
und das Sinfonieorchester geleitet. 
Seither zieht es mich immer wieder 
dorthin, wegen der Freude am Unter-
richten. Die Menschen in Kuba haben 
nicht viel, aber sie geben alles – 
ihre Herzlichkeit, ihre Dankbarkeit, ihre 
Musik. Das berührt mich. Es ist eine 

«ES FEHLT AN ALLEM»
Der Bratschist Michel Willi engagiert sich auf vielfältige Weise in Kuba.

Erfahrung, die reicher macht, ohne dass 
dabei Geld eine Rolle spielt. Ich finan-
ziere alles selbst – und bekomme dafür 
etwas, das unbezahlbar ist.

Wenn ich in Santiago de Cuba bin, 
unterrichte ich an der Hochschule. Doch 
meine Arbeit beginnt bereits in Zürich: 
Ich durchstöbere Flohmärkte, suche 
nach alten Instrumenten und sammle 
Zubehör. Mein Freund Merlin richtet 
diese dann wieder her. Auch viele 
Kolleg*innen aus dem Orchester unter-
stützen mich grosszügig. Im Februar 
flog ich mit einem Koffer voller Materia-
lien nach Havanna – und stand kurz 
vor der Verzweiflung, als er nicht ankam. 
Erst einen Tag später wurde er nach-
geliefert. Ich habe selten so erleichtert 
durchgeatmet.

Die jungen Musiker*innen an der Hoch-
schule sind aussergewöhnlich. Ich 
arbeite mit Streichquartetten, musiziere 
in Kammerorchestern und versuche, 
mehr als nur Technik zu vermitteln. Ich 
will die Sprache der Musik lehren, und 
am liebsten tue ich das mit Schubert – 
seiner stillen Tiefe, seiner klaren Emo-
tion. Die Studierenden, zwischen 
16 und 18 Jahre alt, sind offen, neugierig, 
unverstellt. Ihre Lebensfreude ist 
ansteckend – und hat viel mit der Musik 
zu tun, die ihnen Kraft gibt.

Doch es fehlt an allem. Viele Talente 
wandern aus, weil es keine Perspekti-
ven gibt. Früher, in Zeiten des Kalten 
Kriegs, kamen Lehrkräfte aus Russland 
und Osteuropa. Heute bleiben sie 
weg. Neue politische Barrieren wie die 
drohende «rote Liste» der US-Regie-
rung erschweren alles zusätzlich.

Merlin bleibt ein Bindeglied. In Santiago 
de Cuba hat er für seine Mutter und 
seine Schwester selbst ein Haus ge-
baut – eines der wenigen, in dem 
den ganzen Tag Strom fliesst. Im Winter 
schenkte er mir eine Geige, die er 
für mich gebaut hat. Sie ist grossartig, 
ich spiele mit grossem Vergnügen 
auf ihr. Er ist ein wahrer Meister, oder 
wie sein Name sagt: ein Zauberer in 
seinem Handwerk. Ich möchte ihm 
gerne helfen, seine Instrumente auch in 
Europa zu verkaufen.» 
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Engagierte  
Musiker*innen
In einer losen Serie erzählen 
Musiker*innen des Tonhalle-
Orchesters Zürich, wofür 
sie sich neben den Konzerten 
engagieren. 

Engagierte
Musiker*innen
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Französische Komponistinnen

  Susanne Kübler

Das Talent ist das eine – die Möglichkeit, 
es zu entwickeln, etwas ganz anderes: Das 
zeigt sich in der Musikgeschichte beson-
ders deutlich. Rein statistisch kann man da-
von ausgehen, dass es zu Zeiten von 
Bach, Beethoven oder Berg auch Frauen 
gegeben haben muss, die ähnlich begabt 
waren. Doch selbst jene, die eine musi-
kalische Ausbildung erhielten, hatten bis 
weit ins 20. Jahrhundert kaum eine Chance, 
ihre Werke ausserhalb eines hausmusikali-
schen Rahmens aufzuführen, auf grossen 
Bühnen Erfahrungen zu sammeln, mit 
bedeutenden Interpret*innen zusammen-
zuarbeiten. Dass die meisten Kompo-
nistinnen vor allem Kammermusik schrie-
ben, ist deshalb kein Zufall. Dass viele 
sich stilistisch eher in Richtung Vergangen-
heit orientierten, ebenfalls nicht: Wer 
nicht in aktuelle Diskussionen einbezogen 
wird, kann auch wenig dazu beitragen. 
Der Traum, irgendwo auf einem Estrich den 
Nachlass eines weiblichen Mozarts zu 
entdecken, wird darum leider ein Traum 
bleiben.

Was hätte sein können: Das zeigen aber 
immerhin jene Ausnahmen von der Regel, 
die es durchaus gab. Und man kann es 
immer öfter hören, denn Musikerinnen und 
Veranstalterinnen haben schon länger 
damit begonnen, Werke von Komponistin-

nen aus der Versenkung zu holen; inzwi-
schen interessieren sich auch Musiker 
und Veranstalter zunehmend für ihr Schaf-
fen. Und längst muss man nicht mehr für 
jede Entdeckung in die Archive steigen, 
denn verschiedene Verlage beteiligen sich 
an dieser Renaissance.

In den vergangenen Monaten haben sich 
auch Musiker*innen des Tonhalle-Orches-
ters Zürich in diesem Repertoire umge-
sehen. Denn das Thema der von ihnen 
betreuten Kammermusik-Lunchkonzerte, 
das dieses Jahr «Hommage an Frankreich» 
lautet, hatte in der Ausschreibung eine 
ergänzende Klammerbemerkung: (Mit 
Fokus auf französische Komponistinnen).

«Wunder unseres Jahrhunderts»
Eine dieser Komponistinnen ist Élisabeth-
Claude Jacquet de la Guerre (1665–1729). 
Sie ist ein Paradebeispiel für die er-
wähnten Ausnahmen: Als Tochter eines 
Musikers erhielt sie dieselbe Ausbildung 
wie ihre Brüder – und hatte dazu eine 
Extraportion Glück. Denn sie durfte als 
fünfjähriges Wunderkind dem Sonnen- 
könig Louis XIV ihre Cembalo-Künste 
vorführen, und dieser war so begeistert 
von ihr, dass er sie sein Leben lang 
unterstützte. Er ermöglichte ihr unter der 
Obhut seiner Maitresse Madame de 

Die Kammermusik-
Lunchkonzerte bieten in 
dieser Saison eine Hom-
mage an Frankreich – 
und rücken dabei auch 
fünf Komponistinnen in 
den Fokus.

DIE AUSNAHMEN VON 
DER REGEL

Montespan eine fundierte aristokratische 
Ausbildung am Hof, wo sie regelmässig als 
gefeierte Interpretin und Improvisatorin 
auftrat. Ausserdem finanzierte er die 
Publikation ihrer Werke und verschaffte ihr 
Aufführungsmöglichkeiten, die ihr wiede-
rum öffentliche Aufmerksamkeit eintrugen: 
In der Zeitschrift «Le Mercure Galant» 
etwa wurde sie als «merveille de notre 
siècle», als «Wunder unseres Jahrhun-
derts» gefeiert. 

1684 heiratete sie einen Musiker, wurde 
Mutter und verliess Versailles, aber der 
Kontakt blieb bestehen: Darauf deutet 
schon hin, dass sie bis zum Tod des Son-
nenkönigs alle ihre Werke ihm widmete. 
Dazu gehörte auch ihre einzige Oper 
«Céphale et Procris», die 1694 im Palais 
Royal, dem damaligen Haupt-Spielort der 
Pariser Oper, zur Uraufführung kam. Aus 
damaliger Sicht war sie kein grosser Erfolg, 
aus musikhistorischer Perspektive dage-
gen eine Sensation: Es sollte einige Jahr-
hunderte dauern, bis eine Komponistin eine 
ähnlich grosse Bühne bespielen konnte.

Auch in ihren kammermusikalischen 
Werken spiegelt sich die gezielte Förde-
rung: Élisabeth-Claude Jacquet de la 
Guerre trug als eine der ersten mit zum 
Trend bei, den französischen Stil durch 
italienische Einflüsse anzureichern. Wie 
sehr sie musikalisch auf der Höhe der Zeit 
war, zeigt auch die Trio-Sonate, welche 
Elisabeth Bundies für das erste Kammer-
musik-Lunchkonzert ausgewählt hat: 
«Der Umgang mit Dissonanzen und die 
unerwarteten harmonischen Wendungen 
verraten einiges über ihre Selbstsicher-
heit», sagt die Geigerin. Dasselbe gilt für 
den Umfang dieses Werks: «Es dauert rund 
acht Minuten, während von anderen 
französischen Barock-Komponistinnen 
fast nur Mini-Stücke überliefert sind.»

«Unbestreitbare Überlegenheit»
Eine ähnlich ideale Förderung bekamen 
rund 200 Jahre später die Schwestern 

Élisabeth-Claude Jacquet de la Guerre (1665–1729)
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Nadia und Lili Boulanger (1887–1979 bzw. 
1893-1918), die in zwei weiteren Lunch-
konzert-Programmen zu entdecken sein 
werden. Auch sie hatten bestens vernetzte 
Musiker-Eltern, zu den Freunden der 
Familie gehörten Komponisten wie Camille 
Saint-Saëns und Charles Gounod. Die 
Schwestern erhielten Orgelunterricht bei 
Louis Vierne und Kompositionsunterricht 
bei Gabriel Fauré. Und die Resultate 
liessen nicht lange auf sich warten: So 
wurden etwa beide mit dem begehrten 
Prix de Rome ausgezeichnet.

Lili Boulanger, die jüngere der Schwestern, 
erhielt ihn 1913 als erste Komponistin über-
haupt. Was das bedeutet haben muss, 
beschrieb Émile Vuillermoz damals in der 
Zeitschrift «Musica»: Die 19-Jährige habe 
überzeugt «mit Souveränität, Tempo und 
Leichtigkeit; was die übrigen Kandidaten 
einigermassen verstört zurückgelassen 
hat, schwitzten sie doch seit Jahren Blut 
und Wasser, um sich dem Preis unverdros-
sen zu nähern». Der Sieg sei hart verdient 
gewesen, denn «die Frauenfeindlichkeit 
der Jury war bekannt». Entsprechend sei 
ihre Kantate «mit gnadenloser Aufmerk-
samkeit» gehört worden, «was ihr in dieser 
Atmosphäre den Stellenwert einer beein-
druckenden und bedrohlichen feministi-
schen Präsentation gab. Und es bedurfte 
der überwältigenden und unbestreitbaren 
Überlegenheit dieses Werks einer Frau, 
um über die Hausaufgaben der Studenten, 
in deren Gesellschaft sie sich befand, zu 
triumphieren».

Auch Christian Proske, Stellvertretender 
Solo-Cellist, ist beeindruckt von Lili 
Boulanger, «vor allem davon, wie forschritt-
lich sie komponierte: In den Klaviertrios 
‹D’un soir triste› und ‹D’un matin de prin-
temps›, die wir spielen, hatte sie den 
Impressionismus eigentlich bereits hinter 
sich gelassen und tendierte sehr in 
die Richtung, die später die Musik des 
‹Groupe des Six› um Francis Poulenc, 
Darius Milhaud und Germaine Tailleferre 
prägte». Da stelle man sich schon die 
Frage, was aus ihr noch hätte werden 
können: «Aber leider gehören diese Werke 
zu ihren letzten.» Im März 1918 starb die 
Komponistin, die ihr Leben lang an einer 
chronischen Bronchopneumonie und 
an Morbus Crohn gelitten hatte, mit nur 
24 Jahren.

Einen weit längeren Weg machte ihre 
Schwester Nadia, von der in einem 
anderen Programm drei Stücke für Cello 
und Klavier zu hören sein werden: Sie 
wurde 92 Jahre alt, schaffte eine erfolg-

reiche Karriere als Pianistin, eine beacht-
liche als Komponistin und eine weg-
weisende als Dirigentin. Vor allem aber 
war sie eine der gefragtesten Musik-
pädagoginnen des 20. Jahrhunderts: 
Zu ihren Schüler*innen, denen sie neben 
technischen Fähigkeiten vor allem 
musikalische Eigenständigkeit zu 
vermitteln versuchte, gehörten Aaron 
Copland und Astor Piazzolla, Grażyna 
Bacewicz und Quincy Jones (der 
später unter anderem Michael Jacksons 

Album «Thriller» produzierte), der Stra-
winsky-Sohn Swjatoslaw Sulima und Philip 
Glass.

Karriere mit Unterbrechungen
Drei Jahrzehnte vor den Boulanger-
Schwestern hatte auch eine andere Kom-
ponistin einen vielversprechenden Start 
in eine Laufbahn, die sich dann allerdings 
als typisch weiblicher Hindernislauf ent-
wickelte: Das war Mel Bonis (1858–1937), 
die eigentlich Mélanie hiess, aber ihre 
Werke bewusst unter dem verkürzten und 
so nicht mehr als weiblich identifizier-
baren Vornamen publizierte. Sie wurde 
schon früh von César Franck gefördert 
und war eine Studienkollegin von Claude 
Debussy – bis ihre Eltern sie dazu dräng-
ten, wegen einer Liebesbeziehung mit 
einem Sänger ihr Studium abzubrechen 
und einen 22 Jahre älteren, zweifach 
verwitweten Industriellen zu heiraten. 

Mel Bonis zog dann dessen fünf Kinder auf 
und wurde selbst offiziell zweifache 
Mutter. Ein drittes Kind aus ihrer heimli-
chen Beziehung mit dem Sänger, den sie 
nach Jahren wieder getroffen hatte, 
musste sie Pflegeeltern überlassen; sie 
blieb aber als «Freundin der Mutter» in 
Kontakt mit dieser Tochter. Erst mit über 
40 Jahren begann sie wieder zu kom-
ponieren, gewann Wettbewerbe, beein-
druckte Camille Saint-Saëns, wurde als 
erste Frau zur Sekretärin der französi-
schen Société des compositeurs de 
musique gewählt. Über 300 Werke hat sie 
geschaffen, viele davon für Klavier oder 
kammermusikalische Besetzungen. 
Aufgeführt wurden sie zu ihrer Zeit jedoch 
kaum. «Mein grosser Kummer: nie meine 
Musik hören», schrieb sie in einem Brief an 
ihre Tochter.

In einem der Kammermusik-Lunchkon-
zerte kann nun immerhin das Zürcher 
Publikum ihre Musik hören, genauer 
gesagt ihr Pièce op. 189 für Flöte und 
Klavier, das die Harfenistin Sarah Verrue 
für Flöte und Harfe bearbeitet hat. 
Dazu gibt es auch noch «Un soir de 
septembre» für Sopran, Flöte, Viola und 
Harfe einer anderen Mélanie, näm-
lich Claire-Mélanie Sinnhuber: Sie wurde 
1973 geboren – und kann ihre Werke 
selbstverständlich unter ihrem vollen 
Namen veröffentlichen.

Do 25. Sep 2025 / Do 04. Dez 2025 
Do 08. Jan / Do 09. Apr 2026

Nadia (1887–1979) und Lili (1893–1918) Boulanger

Mel Bonis (1858–1937)

Claire-Mélanie Sinnhuber (*1973)
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Vivaldis Vier Jahreszeiten
Ab Montag, 8. September 2025

MUSIKSALON AN DER BÄRENGASSE

Literatur, Tanz und Samba: Karneval in Brasilien
Felipe Cattapan, Dr. Albert von Brun, Freitag, 5. September 2025

KURSE

Tasten, von Geisterhand bewegt
Thomas Meyer, ab Mittwoch, 10. September 2025

«The Code of Pop»
Dr. Christian Schorno, ab Donnerstag, 11. September 2025

Wohnhilfe
Claridenstrasse 25
8002 Zürich
wohnhilfe.ch
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Exklusiver Preisvorteil: 
Bis zu 20% Rabatt 

Bielefelder Werkstätten
Sofaprogramm Inspiration 



  Susanne Kübler

Normalerweise steht in der Kleinen 
Tonhalle kein Kühlschrank neben der 
Bühne. Aber wir sind hier bei einem 
Anlass des klubZ, bei dem sich die 
jüngeren Klassikfans treffen – da ist 
nicht nur der Altersdurchschnitt im Saal 
etwas anders als sonst. Rund 60 Leute 
sind da, die Atmosphäre ist entspannt. 
Man holt sich ein gekühltes Bier oder 
ein Wasser, leert die Schälchen mit 
Chips und Nüsschen, redet über das 
erlebte Konzert oder etwas ganz 
anderes und wartet auf die Hauptattrak-
tion: auf die Cellistin Anastasia 
Kobekina, die davor im grossen Saal 
Haydns C-Dur-Konzert gespielt hat.

Dann ist sie da, setzt sich auf den 
Bühnenrand und beantwortet Fragen 
aus der Runde, in die sie mit ihren 
30 Jahren bestens hineinpasst. Ja, sie 
sei aufgeregt vor dem ersten Ton, 
«aber ich versuche, die Ruhe zu finden 
und denke ganz bestimmt nicht da-
rüber nach, ob ich nun das Bügeleisen 
ausgesteckt habe». Und ja, ihr Cello 
ist eines von Stradivari, «ich spiele es 
noch nicht lange, das Haydn-Konzert 
habe ich an diesem Abend zum ers-
ten Mal damit aufgeführt – ich habe 
selbst gestaunt, was damit möglich ist!» 
Dann fragt sie auch zurück: «Die 
Bars hier in der Umgebung schliessen 
so früh, wie macht ihr das nach dem 
Konzert?»

Am Rand des Geschehens steht Morris 
Wolf, Doktorand in Maschinenbau an 

EIN KÜHL-
SCHRANK UND 
VIELE FRAGEN
Nach dem Konzert mit einer Solistin 
sprechen? Die Mitglieder des 
klubZ können das regelmässig.

der ETH, Komponist mit mehr als nur 
hobbymässigen Ambitionen und 
Präsident des klubZ. Er ist 29 Jahre alt 
und hat ein klares Ziel: «Wir wollen die 
Klassik als Freizeitprogramm normali-
sieren.» Dass er nicht die übliche 
Formulierung vom «Abbau der Hemm-
schwellen» wählt, ist kein Zufall: Der 
klubZ hat keine pädagogische Mission, 
auch keinen Vermittlungsauftrag,  
«wir wollen einfach interessante 
Angebote machen». Die Mitglieder 
seien «erfreulich unterschiedlich»; 
natürlich hätten etliche einen bildungs-
bürgerlichen Hintergrund, «aber 
die meisten sind über Kontakte dazu-
gekommen». Altersmässig umfasst
 die Bandbreite etwa zwei Jahrzehnte, 
das Etikett «jung» wird grosszügig 
verstanden: Bis 40 ist man dabei.

Einblicke und Kontakte
Gegründet wurde der klubZ 2012 
von Mitgliedern des Freundeskreis-
Vorstands und der Geschäftsleitung der 
Tonhalle-Gesellschaft Zürich (TGZ), 
damals hiess er noch TOZzukunft. 
Auch andere Kulturhäuser setzen auf 
Nachwuchs-Vereinigungen, um ein 
jüngeres Publikum zu erreichen, was 
die Möglichkeiten zur Vernetzung 
zusätzlich vergrössert: So sind an 
diesem Abend auch etliche «Junge 
Freund:innen» des Opernhauses Zürich 
in die Kleine Tonhalle gekommen. 

Rund 650 Mitglieder hat der klubZ, 
Tendenz steigend. Denn das Angebot 
ist attraktiv: finanziell, dank günstigen 
Billettpreisen für sämtliche Konzerte der 
TGZ. Dazu kommt der soziale Aspekt – 
viele klubZ-ler verabreden sich auch 
jenseits der organisierten Anlässe 
für gemeinsame Konzertbesuche. Vor 
allem aber zieht das inhaltliche Angebot: 
Es gäbe zweifellos nicht wenige ältere 
Konzertgänger*innen, die einiges 
dafür geben würden, einer Anastasia 
Kobekina Fragen stellen zu können. Und 
dann ist da jeweils das Sommerfest, 
das die klubZ-ler zusammen mit 
jüngeren Orchestermitgliedern feiern: 
auch dies ein Anlass, der Einblicke und 
Kontakte ermöglicht, die ansonsten 
nicht zu haben sind.

Bleibt noch die institutionelle Frage: 
«Bringt» der klubZ, was er soll? 
Wächst hier tatsächlich das Publikum 
der Zukunft heran, wie das Z im Namen 
verspricht? Marta Lisik, die bei der 
TGZ das Fundraising und auch den 
klubZ betreut, ist gleichzeitig realistisch 
und optimistisch: «Viele kommen weiter-
hin zumindest gelegentlich in die 
Tonhalle, bei anderen verschieben sich 
die Prioritäten» – für die meisten 
40-Jährigen stehen nun mal die Familie 
und der Job im Vordergrund. «Aber 
wenn die Leute im klubZ eine gute Zeit 
haben, werden sie sich irgendwann 
daran erinnern.»

tonhalle-orchester.ch/klubz

klubZ
Fo

to
: T

G
Z

67



6868

          Grosse 

  Chorsinfonik 
in Zürich

J. Haydn
Die Jahreszeiten
Zürcher Sing-Akademie
Finnish Baroque Orchestra
Florian Helgath
10. Oktober 2025
Kirche St. Jakob Zürich

L. v. Beethoven
Missa Solemnis

Zürcher Sing-Akademie
Orchestra La Scintilla

Florian Helgath
29. Oktober 2025

Tonhalle Zürich

J. Haydn
Paukenmesse
Zürcher Sing-Akademie
Kammerorchester Basel
René Jacobs
28. November 2025
Fraumünster Zürich

sing-akademie.ch

VORVERKAUF
sing-akademie.ch/tickets

tickets@sing-akademie.ch
Ticketphone: 077 442 77 09
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Ab-
schied

Alfred Brendel
Im Oktober 2008 ging der österreichische Pianist Alfred Brendel zum letzten Mal 
auf Tournee. In Luxemburg, Paris und Amsterdam spielte er Mozarts «Jenamy»-
Konzert – begleitet vom Tonhalle-Orchester Zürich unter der Leitung von David 
Zinman. Das war kein Zufall: Brendel, der seit 1962 sporadisch in der Tonhalle 
aufgetreten war, schätzte ab 1996 die regelmässige Zusammenarbeit mit Zinman 
und dem Orchester. Als er sich mit 77 Jahren von der Bühne verabschiedete, 
reagierte die Musikwelt bestürzt; gleichzeitig imponierte vielen die Konsequenz, 
mit der er seinen Abschied gestaltete. Als Lehrer, Mentor, Essayist und Dichter 
blieb er aber auch danach aktiv. Nun ist er 94-jährig in London gestorben.

Peter Hagmann
Sein letzter Besuch in der Tonhalle Zürich galt im vergangenen Januar dem jungen Leonkoro 
Quartet: Offen für Neues bis zuletzt, in einer klaren, unaufgeregten und eleganten Sprache 
verfolgte der gebürtige Basler Peter Hagmann das Zürcher Musikleben von 1986 bis zu seiner 
Pensionierung 2015 als Erster Musikkritiker und Feuilleton-Redaktor der «Neuen Zürcher 
Zeitung». Danach schrieb er in seinem Blog «Mittwochs um zwölf» weiter. Für das Tonhalle-
Orchester Zürich war er nicht nur ein kompetenter und konstruktiv-kritischer Begleiter, er 
betreute zusammen mit der Intendantin Ilona Schmiel auch die Auswahl der Aufnahmen für die 
CD-Box zum 150-Jahr-Jubiläum. Nun ist er 75-jährig gestorben.

Claude Starck
Im Alter von 96 Jahren ist der Cellist Claude Starck gestorben. Er wuchs als Sohn eines 
Organisten in Strassburg auf, schloss sein Studium in Paris mit einem Werk von Arthur Honeg-
ger ab, der selbst in der Jury sass – und kam dann wegen seiner Frau in die Schweiz, nach 
Steffisburg. 1960 wurde er Erster Solo-Cellist des Tonhalle-Orchesters Zürich und zog nach 
Höngg, weil es von dort aus eine direkte Tramverbindung zur Tonhalle gab. Bis zu seiner 
Pensionierung 1993 hat er das Orchester mitgeprägt. Auch sonst war er eine wichtige Persön-
lichkeit im Schweizer Musikleben, als Solist ebenso wie als Lehrer. Einer seiner Schüler war 
Thomas Grossenbacher, der später seine Stelle als Solo-Cellist übernahm.

Mary Zinman
Sie sei seine «beste Ratgeberin dafür, wie ich mit Dingen umgehen soll, die 
in einem Orchester passieren», hat unser Ehrendirigent David Zinman einst 
über seine Frau Mary gesagt. Sie war Geigerin im Baltimore Symphony 
Orchestra, dessen Chefdirigent er war, bevor er nach Zürich wechselte. Das 
Geschehen in der Tonhalle verfolgte sie von ihrem Platz in Reihe 16 aus mit 
Interesse und Wärme. Nun ist sie 86-jährig gestorben; David Zinman würdigte 
sie als «meine Lebenspartnerin, meine beste Freundin, meine Vertraute». 
Sie habe ihn in jeder Hinsicht unterstützt – als grosszügige, kreative Persön-
lichkeit: «In ihren späten 70ern hat sie sogar mit Tango begonnen und tanzte 
mit Anmut und Konzentration.»

Ausführliche Nachrufe auf Alfred Brendel und Peter Hagmann finden Sie auf unserer Webseite.

          Grosse 
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Gesellschaft Zürich werden 
ermöglicht dank der Sub-
ventionen der Stadt Zürich, 
der Beiträge des Kantons 
Zürich und des Freundeskreis 
Tonhalle-Orchester Zürich.
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Merbag
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Maerki Baumann & Co. AG
Swiss Life
Swiss Re

Service-Partner
ACS-Reisen AG
Goldbach Neo OOH AG
PwC Schweiz
Ricola Schweiz AG
Schellenberg Druck AG

Medien-Partner
Neue Zürcher Zeitung
Radio SRF 2 Kultur

Projekt-Förderer 
BAREVA Stiftung 
Monika Bär mit Familie
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Ruth Burkhalter
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Dr. Georg und Josi Guggenheim-Stiftung
Elisabeth Weber-Stiftung
Else v. Sick Stiftung
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07:00 Thomas Heise sitzt bereits seit 
einer halben Stunde vor seinem Bild-
schirm. Darüber hängt einer jener selbst 
gemachten Traumfänger, die er auch auf 
Märkten verkauft: «Die Arbeit mit Natur-
materialien ist ein guter Ausgleich zum 
Job, in dem ich vor allem mit Maschinen, 
Kabeln und Ventilatoren zu tun habe.» 

07:15 Vom Computer aus kontrolliert er 
unter anderem die Lüftung. Während der 
Konzerte darf sie wegen des Lärms nicht 
zu stark eingestellt sein; ansonsten geht 
es darum, in Zusammenarbeit mit den 
Verantwortlichen von der Kongresshaus-
Stiftung (KSH), der Vermieterin, eine mög-
lichst günstige Balance von Temperatur 
und Luftfeuchtigkeit zu erreichen: «Im 
Sommer ist das ein echtes Problem. Im 
Winter aus gegenteiligen Gründen 
ebenfalls.»

07:34 Rundgang durchs Haus. Tropft hier 
was? Nein, alles gut.

Zwei Stunden mit …

… Thomas 
Heise, 
Haustechnik

07:38 Lichttest in der Grossen Tonhalle. 
Bei einer Wandlampe muss eine Glühbirne 
ausgewechselt werden. Beim Kronleuch-
ter funktionieren glücklicherweise alle, 
dort ist das Austauschen komplizierter.

07:47 Fensteröffnen im Orchesterbüro 
unter dem Dach, «damit es wenigstens am 
Anfang kühl ist für die Kolleginnen». An 
besonders heissen Tagen bringt er ihnen 
auch mal eine Eisflasche vorbei, das hilft.

07:54 Kontrollgang durch das Dach-
Labyrinth zwischen Bühnenmaschinerie, 
Kronleuchter-Aufhängung und Lüftung. 
Man muss schmal sein hier, die Durch-
gänge sind eng. 

08:03 Die Lüftung über dem Kleinen 
Saal klirrt, «da brauchts Schmiermittel». 
Der Ventilator ist übrigens uralt; er hat die 
Renovation unbehelligt überstanden. 

08:14 «Absturzgefahr» warnt ein Schild 
über einer Luke, die über eine steile 
Treppe zugänglich ist: «Von hier aus hat 
man die beste Aussicht im ganzen 
Gebäude!»

08:31 Im grossen Saal wird der Bühnen-
anbau, der für die grosse Besetzung am 
Abend davor gebraucht wurde, wieder 
abmontiert. Vier Leute der externen 
Stage-Crew sind da, es geht alles ziemlich 
schnell, «obwohl es keine wirklich ideale 
Choreografie gibt».

08:40 Im Foyer kurzer Austausch mit 
Eyüp Oezbadereli. Er ist der Haustechni-
ker der Kongresshaus-Stiftung «und 
vermutlich der Mensch mit der Telefon-
nummer, die ich am häufigsten wähle». 
Umgekehrt gilt dasselbe.

08:54 Im Saal werden dort, wo bis vor 
kurzem der Bühnenanbau stand, die 
Stuhlreihen wieder angeschraubt.

09:00 Fast fertig. Danach kommt die 
Glühbirne an die Reihe. Und dann 
vermutlich ein Telefon mit der KHS zum 
Thema Lüftung.

Back-
stage Rätsel 

Beim Rundgang mit 
Thomas Heise werden viele 
Türen geöffnet: Sie führen 
in den grossen Saal, in eine 
Garderobe oder auch nur 
in einen winzigen Ab-
stellraum. Da stellt sich die 
Frage: Wie viele Räume 
gibt es eigentlich im Ge-
bäudekomplex Tonhalle/
Kongresshaus? Die drei 
Antworten, die der richtigen 
Zahl am nächsten kommen, 
werden mit einer CD von 
Orffs «Carmina Burana» 
belohnt.  
Antworten an medien@tonhalle.ch
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Als Familienunternehmen ist uns eine langfristige und ganzheitliche  
Perspektive wichtig. So wählen wir für Sie die besten Anlagemöglichkeiten  
aus und stellen Ihr Portfolio zukunftstauglich auf. www.lgt.com

Vorausschauend  
für die nächste  
Generation  
investieren

CD

Mahlers 
Sinfonie Nr. 1
Nach dem Konzert mit Mahlers Sinfonie 
Nr. 1 im Januar 2025 jubelte Christian 
Wildhagen in der NZZ über «eine brennend 
intensive, auch in der Dynamik bis in 
feinste Details durchgestaltete Aufführung, 
in der die einzelnen Instrumentengruppen 
wie Solisten miteinander interagieren». 
Die Interpretation sei «ein Sprung in der 
gemeinsamen Arbeit» von Paavo Järvi und 
dem Tonhalle-Orchester Zürich. Nun 
erscheint die Konzertaufnahme auf CD und 
auf Vinyl. 
Alpha, Veröffentlichung 31. Oktober 2025

tonhalle-orchester zürich
PAAVO JÄRVI

MAHLER
SYMPHONY NO.

Personelles

Orchester
Pensionierung
Cornelia Angerhofer
Stv. Stimmführung 2. Violine

Jubiläum
35 Jahre
Gallus Burkard
Kontrabass tutti

Isaac Duarte
Stv. Solo-Oboe / Englischhorn

Florian Walser
Es-Klarinette

25 Jahre
Haika Lübcke
Solo-Piccolo

Heinz Saurer
Solo-Trompete / 3. Trompete

Robert Teutsch
4. / 2. Horn

Mattia Zappa
Violoncello tutti

20 Jahre
Gilad Karni
Solo-Viola

Cathrin Kudelka
2. Violine tutti

Anita Leuzinger
Solo-Violoncello

Philippe Litzler
Solo-Trompete

10 Jahre
Katarzyna Kitrasiewicz-Łosiewicz
Bratsche tutti

Management-
Team
Wir begrüssen
Paul Schubert 
Orchestertechnik / 
Veranstaltungstechnik

Wir verabschieden 
Silvio Badolato
Assistent Marketing

Neue Öffnungszeiten 
Billettkasse
Ab dem 18. August gelten an unserer Billettkasse neue Öffnungszeiten: Sowohl das Telefon 
als auch der Schalter sind jeweils von Montag bis Freitag von 13.00 bis 18.00 geöffnet. 
Die Abendkasse öffnet wie bisher 1,5 Stunden (bei Konzerten in der Grossen Tonhalle) 
respektive 1 Stunde (bei Konzerten in der Kleinen Tonhalle) vor Beginn. 

Am 18. August um 13 Uhr 
beginnt der Vorverkauf für die Einzelbillette.
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Als Familienunternehmen ist uns eine langfristige und ganzheitliche  
Perspektive wichtig. So wählen wir für Sie die besten Anlagemöglichkeiten  
aus und stellen Ihr Portfolio zukunftstauglich auf. www.lgt.com

Vorausschauend  
für die nächste  
Generation  
investieren
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Mein 
Einsatz …

PAUL HANDSCHKE
Solo-Violoncello

  Aufgezeichnet von Katharine Jackson 

«Ich habe die ‹Sinfonía Imposible› von Arturo 
Márquez noch nie gespielt und plane, mich auf 
meinen Solopart wie immer vorzubereiten. Zuhause 
analysiere ich erstmal für mich die Noten und 
versuche, sie ins Tempo zu bringen. Auf YouTube 
gibt es eine Aufnahme mit Alondra de la Parra, so 
kann ich ungefähr einschätzen, welchen Ausdruck 
die Dirigentin sich vorstellt, wenn wir mit ihr das 
Werk in Zürich erarbeiten werden. Bei jedem Solo 
bietet man in den Proben etwas an, tauscht sich 
dann darüber aus, was sich die Dirigentin oder der 
Dirigent wünscht, und nähert sich so der Interpreta-
tion an. Dass wir die Schweizer Erstaufführung 
präsentieren, macht mich nicht nervös. Ich sehe es 
eher als Möglichkeit, sich einzubringen.

Für meine Arbeit und Motivation ist mein Vorgänger 
und früherer Lehrer Thomas Grossenbacher 
sehr prägend. Seine Art, die Cello-Gruppe zu orga-
nisieren und zu führen, ist bis heute stark spürbar. 
Sein Anspruch war, dass du alles gibst, und zwar 
nicht für dich allein, sondern für die Gruppe und für 
das ganze Orchester. Dass alle zusammen atmen 
und dieser ganze Organismus funktioniert – das ist 
immer wieder aufs Neue eine Herausforderung.»

Sa 01. / So 02. Nov 2025

74





MAGAZIN 01
Sep – Dez
2025

To
nh

al
le

-O
rc

he
st

er
 Z

ür
ic

h 
   /

    
M

ag
az

in
 0

1 
  /

  S
ep

 –
 D

ez
 2

0
2

5

Sol Gabetta
Eine Cellistin sucht die 
Herausforderung




