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Shlimazl von Michael Wertmdiller ist eine Auftragskomposition von Basel Sinfonietta und

Ruhrtriennale.

Eine Koproduktion von Ruhrtriennale und Basel Sinfonietta, in Kooperation mit dem

Norddeutschen Rundfunk.

Die Veranstaltung wird von NDR und WDR fiir den Horfunk aufgezeichnet und zu einem

spateren Zeitpunkt in beiden Programmen gesendet.
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SUME LIKE IT HOT

Shell Junior: »Syncopators? Da spielen Sie wohl diese moderne, schnelle Musik:
Jazz?«

Sugar: »Ja! Schnell und hei!«

Shell Junior: »Ich personlich bevorzuge klassische Musik.«

Dialog aus Billy Wilders Crime Comedy-Film Some Like It Hot (USA, 1959)

Jazz ist eine Musik, deren Vitalitat, Freiheit, Schrillheit, deren Groove und Melan-
cholie sich seit ihrer Entstehung kaum jemand entziehen kann. Auch klassische
Komponist:innen sind der Faszination fiir diese konventionslose Art des Musik-
machens erlegen und haben Jazz-Elemente in ihre Werke integriert, Jazz-Floskeln
zitiert oder Jazz in ihren Orchesterwerken groBflachig imitiert: ob nun George
Gershwin oder Leonhard Bernstein, zwei Amerikaner, die nach einer authentisch
amerikanischen zeitgendssischen Musiksprache strebten, oder Europder wie Ravel,
Strawinsky, Schostakowitsch, Kfenek, Milhaud, Antheil oder Liebermann, die nach
Alternativen zur linearen Entwicklungstendenz in der Musik des 20. Jahrhunderts
suchten und in der unkonventionellen Rhythmik und strukturellen Nonkonformitat
des Jazz eine Frischzellenkultur fiir die westliche Kunstmusiktradition witterten.
Dass es aber in der Natur des Jazz liegt, sich nicht von einem konventionellen Sys-
tem vereinnahmen zu lassen, erkannte liber kurz oder lang jede:r auf eigene Weise
und zog mehr oder weniger konsequente Schliisse. Denn Jazz — das ist die Krux
— ist nicht nur eine Musik, sondern auch eine Lebenshaltung. Urspriinglich ist er
die klingende Antwort der afroamerikanischen Community Nordamerikas, die aus
dem klassischen Bildungskanon ausgeschlossen war, wie sie es zu groBen Teilen
heute noch ist. Akademie, Elite und Privilegien stehen im polaren Gegensatz zu
Jazz. Deswegen klingelt auch Sweet Sues Magengeschwiir in Some Like It Hot, als
sich Josephine und Daphne (alias Joe und Jerry) fiir einen Platz in ihrer Frauen-Jazz-
band »The Society Syncopators« als Abgangerinnen eines Elitekonservatoriums
vorstellen. Da kann — auch jenseits der Travestie — etwas nicht stimmen!

Die Freiheit und Virtuositat der Improvisation, das Entstehen aus dem Moment, das
spontane Reagieren aufeinander, die wortlose Kommunikation, die schonungslose
Hingabe an eine Stimmung — das alles macht Jazz aus und steht dem, was eine
zumeist sorgfaltig entworfene und komplex gebaute Partitur fiir klassische
Klangkorper von den Musiker:innen fordert, diametral entgegen. Die meisten
Musiker:innen sind entweder klassisch oder im Jazz ausgebildet, die wenigsten
vereinen beides inihren Biografien. Deswegen sollte es auch nicht verwundern, dass
die Konstellation klassischer Klangkorper und Jazz-Orchester auf gleichwertiger
Basis nur bei den wenigsten Komponist:innen der Gegenwart auftaucht.

Sofia Gubaidulina Revuemusik

Die Musik der tatarisch-russischen Komponistin Sofia Gubaidulina assoziiert man
hauptsachlich mit religios-spiritueller Tiefe und Mystik. lhre bekanntesten Werke,
darunter das Violinkonzert Offertorium, mit dem Gidon Kremer sie in den 80er
Jahren im Westen vorstellte, sind von einer eindringlichen Glaubenskraft gepragt.
Jazz, Bigband, Unterhaltungsmusik und SpaB per se taxiert man in dieser Welt au-
tomatisch als Fremdkdrper. Doch so eindimensional denkt die heute 91-jahrige,
in Norddeutschland anséssige Komponistin nicht. Tatsachlich sieht sie in der ak-
tuellen »SpaBgesellschaft« die bedenkliche Tendenz, dass jede geistige Aktivitat
abhandenkommt und das Leben nur noch horizontal und ohne Tiefgang verlauft.
»Wahre Kunst gibt die M&glichkeit, die geistige Dimension, die Vertikale zu 6ffnen,
sagt sie 2002 in einem Interview mit Janica Draisma. »Diese Mdoglichkeit verlier-
en die Menschen, denn sie wollen nur noch leichtes Leben, leichte Musik, leichte
Kunst. Und alles nur zum SpaB. Das ist eine sehr groBe Gefahr. Es ist der Weg zum
Tod. Zum geistigen Tod. Aber sie bemerken es nicht.« Dennoch halt Gubaidulina
SpaB und Leichtigkeit flir wichtig, nur mdchte sie sie mit geistiger Aktivitat und
Tiefe im Gleichgewicht sehen, da man sonst die »geistige Muskulatur« verliere, die
»Wurzeln im Himmel«. Oft verdeutlicht sie diesen Gedanken mit der Metapher des
Kreuzes. So ist es gleich weniger verwunderlich, dass diese hochgeistige und tiefre-
ligiose Frau, deren Kreativitat einst aus Armut, Angst und Trostlosigkeit geboren
wurde, ein leichtflBiges Stiick wie Revuemusik fiir Sinfonieorchester und Jazzband
schreibt. Die zwei kontraren Klangkdrper stellt sie dabei in genau diesen Dienst: ein
Gleichgewicht der Krafte zu schaffen, die von den kontréaren Welten ausgehen. Die
Expertise fiir Bigband zu komponieren, erwarb sich Gubaidulina in jungen Jahren,
als sie zum Broterwerb in Moskau (wie etliche ihrer Kolleg:innen) 6fter Filmmusik
schrieb und dabei die rare Moglichkeit wahrnahm, Musik fiir verschiedene Arten
von Klangkorpern zu komponieren, die man dann tatséachlich auch zu héren bekam.
In Revuemusik (friiher unter dem Titel Konzert fiir zwei Orchester bekannt), dieser
vollends unfrivolen, fantastisch-skurrilen Komposition, kommt diese Qualitat er-
neut zum Tragen. Entstanden ist sie im Jahr 1976 (1995 und 2002 iiberarbeitet), als
Gubaidulina im westlichen Ausland noch géanzlich unbekannt war. Ausldser war ein

ungewdhnlicher Auftrag: Sie sollte zur Er6ffnung eines geplanten Konzertsaals
fiir Varietémusik in Moskau ein Stiick komponieren. Der Konzertsaal wurde nie
eréffnet, da nie erbaut, aber der Choreograph Vakil Usmanov, der zu dem Stiick
ein Ballett inszenieren sollte, sorgte fiir eine Auffiihrung im Stanislavsky- und
Nemirovich-Danchenko-Musiktheater in Moskau, bevor es spater als Konzert-
stiick uraufgefiihrt wurde. Mitten im Kalten Krieg entstanden, erscheint diese
geisterhaft ironische Revuemusik mit ihrer ostinaten synkopischen Rhythmus-
formel und fast psychedelischen Gesangsmomenten wie der Blick einer ta-
tarischen Mystikerin auf die Asthetik der Hollywood-Filmmusik der 1970er Jahre.
Sofia Gubaidulinas Ausscheren aus ihrem natiirlichen musikalischen Habitat
wird selten beleuchtet und ist weitgehend unbekannt geblieben. Der unbeschw-
erte, unvoreingenommene Zugriff dieser introvertiertesten aller Komponist:in-
nen auf diese musikalische Mischform verleiht der mysteriésen Aura der meist
schiichtern und bescheiden auftretenden russischen Grande Dame der zeit-
genodssischen Musik eine weitere Dimension.

Michael Wertmiiller Shlimazl

Ob er es mit einem klassischen Klangkdrper zu tun hat oder mit einer Jazzband,
macht fiir den Schweizer Komponisten und Jazzmusiker Michael Wertmdiller
keinen Unterschied, denn er ist in beiden Welten gleichermaBen verwurzelt
und begreift sie als EINE Welt. Seine Ausbildung absolvierte er an der Swiss
Jazz School ebenso wie an der Hochschule der Kiinste Bern und am Sweenlick-
Konservatorium Amsterdam, bevor er bei Dieter Schnebel an der Universitat
der Kiinste Berlin Komposition studierte. Als Perkussionist spielte er im
Berner Sinfonieorchester und im Royal Concertgebouw Orchestra Amsterdam,
gleichzeitig tourte er als Jazzschlagzeuger jahrzehntelang durch die Welt mit
namhaften GréBen des Jazz in diversen Bands und Formationen, am langsten
jedoch im Trio Full Blast mit der kiirzlich verstorbenen Saxofon- und Freie
Musik-Legende Peter Brotzmann.

Stile fusionieren ist nie das Ziel seiner Arbeit als Komponist. Vielmehr sucht
er den verbreiteten Kategorisierungs- und Einordnungszwang zu {iberlisten,
damit sein Publikum Musik so erlebt wie er selbst: als utopischen Prozess,
der aus vielen kleinen Rdumen einen riesigen Raum macht, der sich geistiger
wie physischer Begrenzungen entzieht: in transzendentaler Virtuositat und
unter Missachtung jeglicher stilistischer Reinheitsgebote. So verwachsen
Sinfonieorchester und Bigband in seinem neuen Werk Shlimazl zu einem
virtuosen, polymetrischen Organismus, der nicht nur liber die Stile, sondern
auch liber ein linear empfundenes ZeitmaB hinausweist. Dabei greift er explizit
die reiche, bis in die 80er Jahre durchaus lebendige Tradition der Bigband auf
und |8sst sie innerhalb des sinfonischen Kontexts unter neuen Vorzeichen
aufleben und abheben. Wie ein Bild im Bild agieren dabei die Solisten innerhalb
der Bigband, die zwischen musikalischer Keimzelle, Verdichtungsort und
utopischem Freiheitsraum changiert.

Den jiddischen Titel Shlimazl (dt.: Schlamassel) mit den strukturierenden Satz-
bezeichnungen Mazel y Shlimazl (dt.: Gliick und Schlamassel) leuchtet Wert-
miller in seiner Mehrdeutigkeit aus. Die stilistische Karambolage und das Cha-
os der Vielstimmigkeit ohne Gleichschaltung bergen neben der Uberwaltigung
durch scheinbare Unvereinbarkeit auch das Gliick neuer Méglichkeiten des
Zusammenwirkens: aus der Kraft des Widerspruchs und der Reibung hin zu
etwas, das sich weder planen noch vorstellen lasst. Ein Modell, das in Zeiten
zunehmender Unvereinbarkeiten und Verhartungen in der Welt die Vision eines
konstruktiven Auswegs entwirft.

Die dreisatzige Struktur ist inspiriert von den Triptycha des britischen Malers
Francis Bacon, die dahingehend zur Einheit verwachsen sind, als sich Elemente
eines Bildes in den anderen fortsetzen. Gleichzeitig ist jedes der drei Bilder
eigensténdig in sich abgeschlossen. Zusammen erzéhlen sie von einem indi-
viduellen Prozess und zugleich von einem universalen Menschen- oder sogar
Menschheitsbild.

Shlimazl ist Peter Brétzmann gewidmet, mit dem Wertmiiller 35 Jahre Musik und
Freundschaft verbinden. Obwohl er ausschlieBlich improvisierte Musik spielte,
machte er flir Wertmiiller zweimal die Ausnahme, im Rahmen eines von ihm kom-
ponierten, aber experimentellen Werks fiir klassisches Neue Musik-Ensemble
und Jazzformation aufzutreten. Einen Tag vor Brétzmanns Tod am 23. Juni 2023
erreichte ihn die Partitur von Shlimazl mit der Widmung. Das Konzert hatte er
gerne miterlebt.

Simon Steen-Andersen TRIO

Unter einem Trio versteht man herkdmmlicherweise intime Kammermusik
von drei Instrumenten oder Stimmen. Auch Simon Steen-Andersen arbeitet
in seinem TRIO mit drei Instrumenten, allerdings drei Rieseninstrumenten:



Sinfonieorchester, Chor und Bigband. Er verbindet sie zu einem Riesentrio,
das mit der Videoebene durch eine stille vierte Stimme ergénzt wird. Uber
die Leinwand spielen die drei Live-Klangkorper mit korrespondierenden
Klangkorpern aus der Vergangenheit. Das historische audiovisuelle Material
stammt aus dem Archiv des Slidwestrundfunks, der das Stiick in Kooperation
mit dem Danischen Rundfunk beauftragt hat. Geschichte ist das Thema, und
sie bestimmt nicht nur die Asthetik, sondern {iberhaupt das ganze Material
der Komposition, denn Steen-Andersen hat flir TRIO Musik zwar ausgewabhlt,
zerstiickelt, verarbeitet und geloopt, aber keinen einzigen Takt eigene Musik
geschrieben. Kleinstmotive aus Auffiihrungen und Proben der Musik von mitunter
Beethoven, Strauss, Debussy oder Handel werden zu Bausteinen irrwitziger
Strukturen, die auf Schnellschnitt- und Ping-Pong-Prinzip zwischen Klangkdrpern
und audiovisuellem Zuspiel beruhen. Die neue Musik, die bei dem Spiel mit dem
Material entsteht, die Rhythmik und manchmal sogar Melodik, die sich aus der
schnellen Schnittfolge und der Repetition gewisser (Sprach-)Melodiebégen,
musikalischer Fragmente oder Phrasen herausschélt, konstituieren ein ganz
eigenes System. Die Musik an sich steht nicht im Vordergrund und ist aus dem
multimedialen Kontext nicht herausldsbar. Ihre Absurditat und ihr Witz, die wie
ein Zufallsprodukt eines quirlig-ikonoklastischen Spiels erscheinen, stehen im
Zentrum von TRIO und machen dessen einzigartigen Charakter aus.
Neben den drei Klangkdrpern spielen auch die Dirigenten eine wichtige Rolle:
Carlos Kleiber, Sergiu Celibidache, Georg Solti — ihre Ansagen, Korrekturen und
Kommentare behandelt Steen-Andersen ebenso wie musikalisches Material. Er
macht sie zu Motiven, die von Orchester, Chor und Bigband aufgegriffen und
weitergeformt, manchmal auch durch schnelle Wiederholungen ad absurdum
gefiihrt werden. Indem er den Dirigenten musikalisiert, exponiert Steen-
Andersen bei seinem durchaus respektvollen Spiel mit den Maestros der
Vergangenheit auch die Skurrilitat dieser Position.
Die Stile und Genres, fiir die die drei Klangkdrper stehen, haben fiir Steen-An-
dersens TRIO keine explizite Bedeutung. Im Zusammenspiel relativieren sie ein-
ander standig, spielen mit Ndhe und Distanz, mit der Wahrnehmungsverschie-
bung zwischen dem historischen und dem Live-Klang und funktionieren als
Werkzeuge einer fantastisch grotesken Gesamtdramaturgie, in der Geschichte
und Gegenwart, Lebende und Tote, Ironie und Nostalgie miteinander Musik
machen - gesteuert von Mastermind Steen-Andersen, der im gesamten Prozess
wie ein Marionettenspieler die Faden in der Hand halt und die Figuren in einer
aufregenden Zeitmaschine tanzen |3sst.

Barbara Eckle
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Sofia Gubaidulina

Sofia Asgatowna Gubaidulina wurde am 24. Ok-
tober 1931 im sowjetischen Tschistopol geboren,
einer Kleinstadt in der Tatarischen Autonomen
Sozialistischen Sowjetrepublik westlich des
Urals, der nattrlichen Grenze zwischen Europa
und Asien. Ihr Vater war Wolgatatar und von Be-
ruf Vermessungsingenieur, ihre Mutter russisch-
polnischer Abstammung; in der Familie wurde
Russisch gesprochen. Noch als Kind zog sie mit
ihrer Familie in die tatarische Hauptstadt Kasan,
wo sie an der Musikschule und am Konservato-
rium Unterricht erhielt und Klavier und Komposi-
tion studierte. Nach Beendigung ihrer Ausbildung
Uibersiedelte sie 1954 nach Moskau und studier-
te am dortigen Konservatorium bis zu ihrem Ab-
schluss im Jahr 1961 bei Nikolai Pejko und Wiss-
arion Schebalin. Nach der Aufnahme in den
Komponistenverband, die fir alle, die in der So-
wjetunion ihren Lebensunterhalt mit Komponie-
ren bestreiten wollten, einen wichtigen Schritt
darstellte, arbeitete sie als freischaffende Kom-
ponistin und schrieb zunachst Musik fiir Kinder
und — was noch wichtiger war — Filmmusik. Diese
wurde in den néchsten 30 Jahren ihre wichtigste
Einnahmequelle. Als junge Komponistin in Mos-
kau profitierte Gubaidulina stark von dem Kon-
takt zu Gleichgesinnten und der relativ offenen
kulturellen Atmosphére in der spaten Chruscht-
schow-Ara. Damals traf sie auch erstmals auf
wichtige Interpretiinnen wie den Perkussionisten
Mark Pekarsky (fiir den sie viele Stticke wie Stun-
de der Seele, 1976, rev. 1988, schrieb), den Fagot-
tisten Waleri Popow (Konzert flr Fagott und tiefe
Streicher, 1975) und den Akkordeonisten und
Bajanisten Friedrich Lips, fir den sie das Solo-
stlick De profundis (1978) und das Kammerkon-
zert Sieben Worte flr Bajan, Violoncello und
Streicher (1982) komponierte, dessen Violoncel-
lostimme Vladimir Tonkha, einem weiteren Ver-
fechter ihrer Musik, gewidmet ist. Bereits damals
wurde anhand der Titel und des Charakters der
Werke Gubaidulinas Faszination fir die Religion
deutlich, was ihr Arger mit den sowjetischen Be-
hoérden einbrachte, vor allem bei Auffiihrungen
ihrer Musik im Ausland. 1980 schrieb sie mit Of-
fertorium ihr erstes Violinkonzert (das sie spéter
noch zweimal Uberarbeitete) fir Gidon Kremer,
der es in der ganzen Welt aufflhrte. Das Werk
verschaffte ihr internationale Beachtung und
Auftrége vieler weiterer Interpreten und Interpre-
tinnen und Orchester aus Westeuropa, den USA
und Japan. Nach dem Zusammenbruch der Sow-
jetunion siedelte sie 1992 in ein kleines Dorf bei
Hamburg Uber, in dem sie bis heute lebt. Ihr seit-
dem ver&ffentlichtes musikalisches Oeuvre ist
beachtlich. Es umfasst eine ganze Reihe von
Orchesterstlicken aus den spéten sowjetischen
Jahren wie Stimmen ... verstummen ... (1986) so-
wie erste Werke der postsowjetischen Zeit wie
Zeitgestalten (1994) und Das Licht des Endes
(2003) bis hin zu Der Zorn Gottes (2020), einem
ihrer starksten Werke. Darliber hinaus schrieb sie
zwei weitere Violinkonzerte, mehrere Konzerte fir
Violoncello und einige andere Konzerte, darunter
eines fUr ihr geliebtes Bajan sowie eines flr japa-
nische Instrumente und Sinfonieorchester. Fir
Gubaidulina selbst haben die Chor- und Orches-
terwerke besondere Bedeutung, am meisten viel-
leicht das abendflllende gigantische Diptychon
der Johannes-Passion (2000) und sein Gegen-
stiick Johannes-Ostern (2001). Doch sie schreibt
nach wie vor auch viel Kammermusik und pflegt
ihre guten Beziehungen zu einzelnen Interpretin-
nen und Interpreten. Im Laufe der Jahre wurde
Gubaidulina mit zahlreichen Preisen, Ehrungen
und Auszeichnungen bedacht. 2021 fanden an-
lasslich ihres 90. Geburtstags weltweit etliche
Veranstaltungen zu Ehren ihres Lebens und
Werks statt. Ihr groBter Wunsch besteht jedoch
nach wie vor darin, zuhause ungestort komponie-
ren zu kénnen.

Michael Wertmiiller

Der Komponist und Schlagzeuger Michael Wert-
muller wurde 1966 im schweizerischen Thun ge-
boren. Seine Werke werden u. a. bei den Donaue-
schinger Musiktagen, MaerzMusik Berlin, dem
Lucerne Festival, musica viva Minchen, dem Ul-
traschall Festival, der Biennale Tel Aviv, dem Jazz-
Fest Berlin, Wien Modern, dem Huddersfield
Contemporary Music Festival oder dem London
Jazz Festival aufgefiihrt. 2008 war seine Kompo-
sition fir Christoph Schlingensiefs legendares
Fluxus-Oratorium Eine Kirche der Angst vor dem

Fremden in mir bei der Ruhrtriennale zu erleben,
2021 die Uraufflihrung seiner experimentellen
Oper D-I-E nach Zeichnungen von Albert Oehlen
und Gedichten von Rainald Goetz. Fir die
Staatsoper Hamburg entstand 2015 die Oper
Weine nicht, singe, fir das Theater Basel 2019
die Oper Diodati. Unendlich. Jahrzehntelange
Konzerttatigkeit mit Bands wie Alboth, Full Blast
(zusammen mit Peter Brétzmann und Marino
Pliakas) und diversen anderen Formationen fiihr-
te ihn auf Tourneen und Festivals auf der ganzen
Welt. Langjéhrige Zusammenarbeiten mit Au-
torinnen wie Dea Loher, Peter Weber, Monika
Rinck, Michael Lentz, Reinhard lJirgl, Lukas Bar-
fuss oder Wolfgang Hilbig.

Simon Steen-Andersen

Simon Steen-Anderson, geboren 1976 in Déne-
mark, ist ein in Berlin lebender Komponist, Per-
former und Installationskunstler, dessen Arbeiten
sich zwischen Instrumentalmusik, Elektro, Video,
Performance und Theater bewegen. Seine Arran-
gements variieren von Musik flr Sinfonieorches-
ter Uber Kammermusik (mit und ohne Multime-
dia) bis hin zu Inszenierungen, Solo-Performances
und Installationen. Die Arbeiten der letzten zehn
Jahre konzentrieren sich auf die Integration kon-
kreter Elemente in die Musik und die Betonung
der physischen und choreografischen Aspekte
instrumentaler Auffihrungen. Sie beziehen oft
verstérkte akustische Instrumente in Kombinati-
on mit Samples, Video, Alltagsgegenstéanden oder
selbstgebauten Konstruktionen ein.

Titus Engel

Titus Engel, geboren 1975 in Zlrich, lebt in Berlin.
Studium der Musikwissenschaft und Philosophie
sowie des Dirigierhandwerks bei Christian Kluttig
an der Hochschule fur Musik Dresden. Ein brei-
tes Repertoire erarbeitete er sich als Assistent
von Sylvain Cambreling, Marc Albrecht und Peter
Rundel. Titus Engel dirigierte zahlreiche Orches-
ter wie das Orchestre de I'Opéra de Paris, Or-
chester der Deutschen Oper Berlin, Mozarteu-
morchester Salzburg, WDR Sinfonieorchester u.a.
RegelméBige Leitung flhrender Ensembles fiir
zeitgenossische Musik wie etwa das Ensemble
Modern und das Klangforum Wien. 2000-2012
war er musikalischer Leiter von courage — Dresd-
ner Ensemble fur zeitgendssische Musik. Opern-
debit 2000 mit der Urauffiihrung von Benjamin
Schweitzers Jakob von Gunten bei den Dresdner
Tagen der zeitgenossischen Musik. Darlber hin-
aus dirigierte er zahlreiche Uraufflhrungen bei
der Ruhrtriennale, den Berliner Festspielen, u.a.
2020 wurde Titus Engel von der Fachzeitschrift
Opernwelt zum Dirigenten des Jahres ernannt.

Kalle Kalima

Kalle Kalima, geboren 1973 in Helsinki, ist Jazz-
gitarrist und Komponist. Seine Komposition Lou-
hi fir das Ensemble Resonanz wurde 2017 von
der Bachwoche Ansbach in Auftrag gegeben. Fir
das Streichterzett der Minchner Symphoniker
und mit E-Gitarre komponierte er 2017 das Stiick
Shinaz’ Malbuch. Von 2000 bis 2018 war er vor
allem in Europa, aber auch in Afrika, Asien und
Nord- und Stidamerika auf Tour. Seine Gruppe
Klima Kalima mit Oliver Steidle und Oliver Potratz
gewann 2008 den Neuen Deutschen Jazzpreis
und hat vier Alben herausgebracht. Kalima leitet
auBerdem K-18, eine finnische Gruppe mit einem
Vierteltonakkordeon, die als bestes finnisches
Jazzalbum 2012 mit dem Emma-Preis bei den
Emma Music Awards ausgezeichnet wurde. Das
erste Album Electric Willow des Trios Tenors of
Kalima mit dem finnischen Undergroundpopstar
Jimi Tenor erhielt 2016 eine Echo-Jazz-Nominie-
rung. Kalima ist Mitglied von A Novel of Anomaly,
der Gruppe des Schweizer Gesangsvirtuosen
Andreas Schaerer. Seit 2017 unterrichtet Kalima
Jazzgitarre an der Universitat Luzern.

Lucas Niggli

Lucas Niggli, geboren 1968, ist einer der eigen-
standigsten und gefragtesten Schlagzeuger Eu-
ropas, spielte und spielt in unzahligen zum Teil
wegweisenden Formationen im Grenzbereich von
Jazz, Neuer Musik, Rock und Improvisation. Zu
seinen aktuellen Formationen gehdren STEAM-
BOAT SWITZERLAND (mit Dominik Blum und
Marino Pliakas), Biondini — Godard - Niggli,
KALO YELE (mit Aly Keita und Jan Galega Bron-
nimann), im Duo mit Charlotte Hug und Matthias
Loibner sowie mit dem S&nger Andreas Schaerer
(auch im Quartet A NOVEL OF ANOMALY) so-

wie verschiedene Formationen von und mit dem
Bassisten Barry Guy. Urauffiihrungen der Kompo-
nist:innen Felix Profos, Michael Wertmller, Olga
Neuwirth, David Dramm, Helena Winkelman. Sei-
ne Konzertreisen fUhrten ihn durch die ganze
Welt und an viele renommierte Festivals, von Do-
naueschingen bis Capetown, von Vancouver bis
zum Lucerne Festival. Zu seinen musikalischen
Partnern:innen zéhlen Nils Wogram, Barry Guy,
Kalle Kalima, Maya Homburger, Fred Frith, John
Cale, Pierre Favre, Elliott Sharp, Erika Stucky, Wu
Wei, Flea, Xu Fengxia, Tim Berne, Paul Plimley,
Melvin Gibbs, Fritz Hauser, Corinna Harfouch
u.v.m. Er arbeitete mit Herbert Fritsch am Schau-
spielhaus Hamburg bei der Produktion Valentin,
bei verschiedenen weiteren Musiktheaterproduk-
tionen des Komponisten Michael Wertmiiller (u.a.
Staatsoper Hamburg, Theater Basel, Lucerne
Festival) und als Blihnensolist in Olga Neuwirths
Oper Orlando an der Staatsoper Wien (2019). Sei-
ne Diskographie umfasst mehr als 60 Titel, davon
20 CDs als Leader und Komponist, zumeist auf
dem Label INTAKT Records. 2018 erschien seine
erste vielbeachtete Solo-Produktion ALCHEMIA
GARDEN. Er hat verschiedene Festivals kuratiert
(u.a. TAKTLOS Zurich 2018) und organisiert seit
2002 die Konzertreihe PAM (Platz flr Andere Mu-
sik, Uster/Zurich). Er ist als Dozent fUr Improvisa-
tion an der Zurcher Hochschule der Kinste
(ZHdK) tatig. Er hat 2014 den Kunstpreis der
Stadt Uster erhalten, mit KIELOOR ENTARTET
und STEAMBOAT SWITZERLAND jeweils das
»Werkjahr« der Stadt Zurich erhalten, und war mit
STEAMBOAT SWITZERLAND fur den groBen
Schweizer Musikpreis nominiert.

Basel Sinfonietta

Die Basel Sinfonietta ist ein auf zeitgentssische
Musik spezialisiertes Orchester mit sinfonischer
Besetzung — und insofern ein in der klassischen
Musikszene einzigartiger Klangkdrper. Principal
Conductor der Basel Sinfonietta ist seit der Sai-
son 2023/24 Titus Engel. Getragen vom An-
spruch, Musik am Puls der Zeit zur Auffihrung zu
bringen, Uberwindet die Basel Sinfonietta seit
ihrer Grindung im Jahr 1980 klassische Konzert-
konventionen und zeigt sich in ihren Programmen
erkundungsfreudig gegentber anderen Genres
und Kulturen. Die Basel Sinfonietta arbeitet mit
den flhrenden Komponistinnen und Komponis-
ten der Gegenwart zusammen. Das Orchester hat
zahlreiche Werke in Auftrag gegeben und konnte
seit seiner Griindung mehr als 220 Uraufflihrun-
gen und nationale Erstauffihrungen prasentie-
ren. Neben einer eigenen Reihe mit sechs Abo-
Konzerten, mit der die Basel Sinfonietta im
Dreilandereck zwischen der Schweiz, Frankreich
und Deutschland zeitgendssische Musik fur gro-
Bes Orchester an teilweise auBergewdhnlichen
Orten présentiert, ist das Orchester regelmaBiger
Gast bei lokalen Festivals und gehort zu den Ko-
operationspartnern des Theater Basel, der Kaser-
ne Basel, des Kunstmuseum Basel oder der Art
Basel. Die Basel Sinfonietta hat seit ihrer Griin-
dung Uber die Grenzen der Schweiz hinaus in
Europa und bis nach Asien musikalische Akzente
gesetzt, wie zahlreiche Gastspiele und Einladun-
gen zu renommierten Festivals wie den Salzbur-
ger Festspielen, den Internationalen Ferienkursen
fir Neue Musik in Darmstadt, dem Huddersfield
Contemporary Music Festival in England, dem
Festival flir zeitgenossische Musik »rainy days« in
Luxemburg, dem Kunstfest Weimar, dem Festival
d’Automne in Paris, dem Festival de Musica Con-
tempordnea de Alicante, dem Pacific Music Fes-
tival in Japan, dem Dialoge-Festival der Stiftung
Mozarteum Salzburg, dem Warschauer Herbst
oder dem Festival Musica in Strasbourg belegen.
Konzertaufzeichnungen der Basel Sinfonietta
werden regelmaBig von Schweizer Radio SRF 2
Kultur sowie von internationalen Rundfunkstatio-
nen ausgestrahlt. Zu den Hohepunkten der Sai-
son 2022/23 der Basel Sinfonietta gehotrten
Gastspiele beim Festival Acht Brlicken in der
Kolner Philharmonie und in zwei der renommier-
testen Konzertsélen Belgiens — dem Kunstzent-
rum deSingel in Antwerpen und dem Musikzent-
rum De Bijloke in Gent — sowie beim Festival
Archipel in Genf; auBerdem die Teilnahme an der
Basel Composition Competition und die Zusam-
menarbeit mit den Komponistinnen Anna Sowa,
Asia Ahmetjanova und den Komponisten Mauro
Hertig, Simon Steen-Andersen und Michael Pel-
zel, mit der Sopranistin llse Eerens, dem Pianisten
Nicolas Hodges, der Violinistin Carolin Widmann

und der Klarinettistin Boglarka Pecze sowie mit
der Dirigentin Jessica Cottis und den Dirigenten
Pablo Rus Broseta und Peter Rundel.

NDR Bigband

Seit Uber 40 Jahren ist die NDR Bigband als Jazz-
Orchester eine Instanz. Entstanden aus den Wur-
zeln eines reinen Rundfunk-Ensembles hat sie
sich seit den 70er-Jahren zu einer Band entwi-
ckelt, die nicht nur ein umfassendes Jazz-Reper-
toire bedient, sondern auch eigene Impulse setzt,
Genregrenzen erweitert, mit Weltstars auftritt und
diese zu Konzerten in alle Ecken Norddeutsch-
lands holt. Die NDR Bigband lebt von starken Per-
sonlichkeiten mit unverwechselbarer Biografie,
eigenen Starken und Vorlieben. Jede:r einzelne
Musiker:in ist ein:ie Meister:in des Fachs — und
keine:r wie der:die andere. Aber in einem sind sie
sich einig: Was z&hlt, sind der Sound, der Groove,
die Melodie — die Musik eben. Fur die brennt die
Band mit Haut und Haar — und das ist zu spuren,
wann immer sie auf der Biihne steht. Als Ensem-
ble des 6ffentlich-rechtlichen Rundfunks bewegt
sich die Arbeit der NDR Bigband zwischen ver-
schiedenen Schwerpunkten: Einerseits gilt es, das
musikalische Erbe aus einem Jahrhundert Jazz-
geschichte zu pflegen, andererseits am Puls der
Zeit zu bleiben, was aktuelle musikalische Ent-
wicklungen angeht. Egal, ob geballte Blaserpower
oder zarte Klange gefragt sind, knifflige lateiname-
rikanische Rhythmen oder stampfende Beats. Es
gibt kaum eine Stilrichtung, kaum eine Crossover-
Schnittstelle, die die NDR Bigband nicht bereits
ausgelotet und sich zu eigen gemacht hat — von
den immer wieder speziell fiir die Band kompo-
nierten Programmen ganz abgesehen. Seit Herbst
2016 hat sie mit dem norwegischen Saxofonisten,
Komponisten und Bandleader Geir Lysne einen
neuen Chefdirigenten. Er steht flr den unbeding-
ten Willen zur musikalischen Weiterentwicklung,
wobei er gleichermaBen die Kraft hat, diese mit
hochsten Anspriichen voranzutreiben, wie die F&-
higkeit, den Musiker:innen mit seiner freundlichen
und gelassenen Art den ndtigen Raum zu geben,
diesen Weg als gemeinsamen Prozess zu gestal-
ten. Geir Lysne folgt auf Jérg Achim Keller, der die
NDR Bigband als Erster Gastdirigent weiter be-
gleiten wird. Zahlreiche Einladungen zu Festivals
und ins Ausland sowie tber 60 Tontrager-Verof-
fentlichungen in den letzten Jahren stehen fur
sich. Bei durchschnittlich rund 20 Projekten mit
mehr als 60 Konzerten jahrlich ist die Taktung
dicht und prézise: Am einen Tag Probe, am ande-
ren Aufnahmen fiir eine CD-Produktion, dann auf
Konzerttour und im Anschluss mit frischen Ohren
an das nachste Programm. Wer auf diesem Niveau
Musik macht, weiB auch, wie wichtig es ist, den
Nachwuchs moglichst friih fir den Jazz zu begeis-
tern und bei der Entwicklung zu unterstitzen.
Deshalb gehdren Familienkonzerte nicht nur fest
in den Spielplan, die NDR Bigband entwickelt zu-
sétzlich eigene Programme fUr Kinder. Auch der
direkte Austausch mit jungen Musiker:innen ist
der Band wichtig. So besucht sie jedes Jahr Schul-
Bigbands in ganz Norddeutschland, um mit ihnen
— zu Gast in Schulaula oder Sporthalle — ein ge-
meinsames Konzert zu spielen. AuBerdem lobt die
NDR Bigband Nachwuchswettbewerbe aus und
arbeitet mit dem Jazz-Bereich der Hamburger
Hochschule fur Musik und Theater zusammen.

Chorwerk Ruhr

Chorwerk Ruhr zahlt zu den bedeutendsten Kam-
merchdren in Deutschland. Das 1999 gegriindete
Vokalensemble entwickelte sich zu einer festen
Saule der Vokalkunst im deutschsprachigen
Raum. 2011 Ubernahm der mehrfach ausgezeich-
nete Dirigent Florian Helgath die kinstlerische
Leitung. Viele namhafte Dirigenten wie Sylvain
Cambreling, Reinhard Goebel, Rupert Huber, Kent
Nagano, Peter Neumann, Emilio Pomarico und
Peter Rundel gastierten seitdem bei dem Ensem-
ble. In Konzerten mit renommierten Orchestern
wie der Deutschen Kammerphilharmonie Bre-
men, Concerto Koln, Ensemble Resonanz, En-
semble Musikfabrik, Ensemble Modern, Bochu-
mer  Symphoniker, SWR  Sinfonieorchester
Baden-Baden und dem Symphonieorchester des
Bayerischen Rundfunks erntet Chorwerk Ruhr
herausragende Kritiken.
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Uber diesen QR-Code finden Sie Zugang zu
Ruhrtriennale in ihren produktionsbegleitenden
Printprodukten eine groBtmaogliche Reduktion an.
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