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JAN BERAN 1959

In Licht zerhaucht
for piano and orchestra zo1e)

First movement
Second movement

Leis” wie eine Marchenweise
for piano solo o017)

Valse nostalgique — hommage a
Fanny et Felix Mendelssohn
for piano (z017)

FANNY HENSEL-
MENDELSSOHN s25-1847)

Lied in F Sharp Major, Op. 6/4 asas) 03:17

MARIA SZYMANOWSKA-
WOLOWSKA (1789—1831)

Le murmure 02:46
Waltz in E-Flat Major 01:.55

FREDERIC CHOPIN 510 1849)

8 Mazurka No. 16 in A-Flat Major,
Op. 24/3 as33) 01.57

© Waltz No. 15 in E Major,
Op. post. (1829) 02:34

CARL FILTSCH s30-1845)
10 Mazurka in E-Flat Minor, Op. 3/3 03:31

WOLFGANG AMADEUS
MOZART /56-1791)

11 Adagio fur Glasharmonika,
K356 (1791)

GIOACHINO ROSSINI (1792-1868)
12 Aut dem Rutfi 03:07

CECILE CHAMINADE (557 1044
13 Piece romantique, Op. 9/1 as7e 02:10




GERMAINE
TAILLEFERRE (552-19s3)

14 Seule dans [a toréet (1952)

RUTH DURRENMATT 1051

15 Valse melancolique zo1s) 02:06

JURG LIETHA 1952

16 Bagatelle "Tendresse” o1e)

Total Time = 63:42

PATRIZIO MAZZOLA, piano

SUDWESTDEUTSCHE PHILHARMONIE
KONSTANZ (1—2)

KEVIN GRIFFITHS, conductor (1—2)
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Mozart knew his audience.
He wrote “for all Rinds of people”, even for the
“ignorant”. In a letter to his father he describes
his music as “a cross between difficult and easy”,
“pbriffiant — pleasing to the ear — natural without
emptiness — though occasionally onfy experts
can fully appreciate — but such that also the ig-
norant are satisfied, without knowing why”. Art for
everybody — simple but profound, "natural with-
out emptiness” — reflects the spirit of the Age
of Enlightenment. The French art critic Etienne
La Font de Saint-Yenne (1688—-1771) postulat-
ed the fundamental human right for anyone to
judge the quality of art. Even though seeming-
ly utopian, this demand was not considered in
contradiction with reality. Diderot, for instance,
viewed aesthetic taste and judgement as an “in-
tuitive revelation of the truth” — a revelation ac-
cessible to anyone with a vivid imagination and
sensitivity.

31 March 1913 went down
in music history as the day where the audience
turned its back on new music. The concert, with
works by Schoéonberg and his circle, was to be-
come known as Wiener Watschenkonzert (Vien-
nese sfop concert). It ended in chaos and was
cut short by police breaking up fistfights in
the aisles. One of the spectators, the compos-
er Oscar Straus, allegedly slapped Schonberg in
the face, and later called this the most harmoni-
ous sound of the concert. Schonberg took the
appropriate measures. Together with Berg and
Webern he founded the “Society for Private
Musical Performances” where the general pub-
lic was excluded, and any expression of approv-
al or dislike was prohibited. The alienation be-
tween composer and audience is characteristic
for most of the 20 century. Even in the 21st
century new music has the reputation of being
inaccessible and strenuous, even though much
of the music that shocked the world in the 20"
century has meanwhile been accepted into the
standard concert repertoire. “Too weird for our
brain”, writes Christoph Drosser, summarizing
neuroscientific answers to the question why
Schonberg, Stockhausen or Cage appeal to a
small minority only (“Die Zeit”, No. 42, 2009).

Already in Mozart’s time it was
not easy to bridge the gap between high artis-
tic aspirations and public taste. In the 19t cen-



tury, opera composers such as Rossini reached
stardom. Opera paraphrases and transcrip-
tions were among the favorites in musical sa-
lons. Serious critics, such as Robert Schumann,
however viewed “salon music” as shallow, with-
out depth. A notable exception was Frédéric
Chopin. With his creative genius he merged
the elegance of salon music with highest ar-
tistic originality and sophistication. His favor-
ite student, Carl Filtsch, was about to follow
in his teacher’'s footsteps, when he passed
away at the tender age of 15 years. Maria
Szymanowska-Wolowska, born in 1789 in War-
saw, is considered one of Chopin’s predeces-
sors. She was far ahead of her time. Her hus-
band did not support her artistic ambitions so
that she finally decided to divorce him. As a sin-
gle mother of three children she pursued a suc-
cessful career as a pianist and composer. Fanny
Hensel-Mendelssohn was far less successful in
her struggle for independence. At the occasion
of her 23 birthday, her father wrote: “You must
pull yoursefi together, you must prepare more se-
riously for your actual protession, for the only pro-
fession of a girl, for the profession of a house-
wife”. As a result, Fanny had to be content with
Sunday concerts at the family estate. Cécile
Chaminade could overcome her father’s scep-
ticism and became an internationally acclaimed
pianist and composer. Later in the 20 century,
she was, however, relegated to obscurity. Near

the end of the twentieth century, new interest
in women composers revived her popularity.

After the uncompromising dissolu-
tion of tonality by the second Viennese School,
it became increasingly difficult for compos-
ers to reconcile public taste with artistic ideals.
How one may solve the dilemma was shown by
Gershwin in the 1920s. With his perfect symbio-
sis of Jazz and classical music he inspired gener-
ations to the present day. Minimal music, devel-
oped in the 1960s, can be considered in many
ways as a reaction to the rigid rules of the sec-
ond Viennese School and serialism. Germaine

Tailleferre also distanced herself from the strict

aesthetics of the post-war era. Her neoclassi-
cal style assimilates various influences, rang-
ing from impressionism to 12-tone-music. In a
radio interview she explained her views: “| think
that nowadays musicians are more interested in
system ana structure. Contemporary music (acks
verve and fire, it Is very rational, very planned. |
find it very interesting, but | do not feel any plea-
sure, any joie de vivre. When | compare this to our
reaction to the impressionists! We wantead cheer-
ful music that sparkles!” Towards the end of the
20" century one started to relax, to tolerate
different styles, dropping constraints of seri-
alism, blurring traditional borderlines between
popular and classical music. Stylistic pluralism
itself is defined as a style. Now, while some



may see this as postmodern randomness, oth-
ers may like to remind us of Diderot. A good
aesthetic taste, the “intuitive revelation of the
truth”, is the key. A small selection of “taste-
ful music” from the 21st century is gathered on
this CD. Jurg Lietha achieves, fully in line with
George Gershwin, a perfect symbiosis of Jazz
and classical music. Dissolving all boundaries be-
tween the two genres, his music is truely “nat-
ural without emptiness”. With a refined mixture
of baroque, neoclassicism and modern elements,
Ruth Durrenmatt draws the listener impercep-
tibly into soundscapes of the 215t century.

Jan Beran takes the idea of “art
for everybody” one step further. In the interac-
tive orchestra project In Licht zerhaucht (the ti-
tle refers to Ludwig Uhland’s poem Abendwolk-
en), which was funded by the Innovationsfonds
Kunst Baden-Wurttemberg and the Universi-
ty of Konstanz and implemented together with
Beat Fehlmann, artistic director of the SUdwest-
deutsche Philharmonie, and software designer
Evgeni Schumm, a digital multitouch table was
designed to allow for audience participation.
The composer divided the two movements of
his piano concerto into smaller basic building
blocks that can be arranged freely. In the “big
version” the composition consists of 28 ba-
sic modules that can be arranged in more than
1,000,000,000,000,000,000,000,000,000

different ways. In an experiment with a reduced
set of seven building blocks and 326 possi-
ble combinations, the audience was asked to
choose their favourite arrangement. The re-
sult was astounding. The most popular version
turned out to be identical with the choice of the
composer that he had used in the original score
three years before the experiment. It appears
that the composer succeeded in conveying the
“intuitive revelation of the truth” — and indeed,
his intention was to write a composition that
is “pleasing to the ear — natural without empti-
ness — though occasionally only experts can ful-
ly appreciate — but such that also the ignorant
are satisfied, without knowing why”.
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Mozart war sich stets
seines Publikums bewusst. In Briefen versi-
cherte er seinen Vater, .fir alfe Gattung Leute”
schreiben zu wollen, auch fur die .Jnwissen-
den”. Er strebte niveauvolle Musik an, die beim
Publikum ankommt — oder, wie er es unnach-
ahmlich umschrieb, ein .Mittelding zwischen zu
schwer, und zu feicht”, ,sefr Briffant — ange-
nem in die oaren — Natlrfich, ohne in das leere
zu fallen — hlie und da — RONnen auch Renner af-
[ein satistaction erhalten — Aoch sO — Adass Adie
nichtRenner damit zuiriedensey missen, ohne zu
wissen warum” . Das ldeal einer Kunst, die ,natur-
lich ohne in das Leere zu fallen” ist, wird fast
wortgleich in der anonymen (Diderot, Grimm
oder Holbach zugeschriebenen) Schrift ,Petit
prophéte de Bohmisch-Broda“ formuliert: ,.Jna
ich werde sie lefren, einfach zu sein ohne Plattheit
..." Eine allgemeinverstandliche — sozusagen de-
mokratische — und dennoch tiefe Kunst gehort

zum Zeitgeist der Aufklarung. So forderte der
franzdsische Kunstkritiker Etienne La Font de
Saint-Yenne (1688—-1771) das Kunsturteil als
Grundrecht fur jedermann. Dass dieses Ideal-
bild moglicherweise nur eine Utopie ist, emp-
fand man durchaus nicht als Widerspruch. Den
Ursprung des sicheren Geschmacksurteils ver-
mutete Diderot und viele seiner Zeitgenos-
sen nicht in der akribischen Uberprifung eines
akademischen Regelkanons sondern im nicht-
sprachlichen, ., infuitiven Autscheinen der Wahrheit
— einer Wahrheit, die grundsatzlich jedermann
zuganglich ist, sofern man dem Kunstler eben-
burtig ist in Einbildungskraft und Empfindungs-
fahigkeit.

Der 31. Marz 1913 ging in die
Musikgeschichte ein als der Tag, an dem das Pu-
blikum der Neuen Musik den Rucken zukehrte.
Am Abend des 31. Marz organisiert der ,Akade-
mische Kultur- und Musikverband® ein Konzert
mit Werken von Schoénberg und seinen Schu-
lern, mit dem Meister hochstpersonlich am Pult.
Das Konzert — spater von der Presse als Wiener
WatschenkRonzert betitelt — endet im Chaos, Ge-
genstande fliegen auf die Buhne, ein Besucher
schreit von der Galerie herunter, man solle den
Kerl (Schonberg) schleunigst ins Irrenhaus ver-
frachten, es kommt zu heftigen Schlagereien,
Augenzeugen berichten von durch den Saal flie-
genden Brillengestellen und Zahnprothesen,
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und der Komponist Oscar Straus verpasst
Schonberg eine Watsche, von der er spater
sagen wird, sie sei das Melodischste am gan-
zen Konzert gewesen — daher der Name Wie-
ner WatschenkRonzert. Schénberg zog die Kon-
sequenzen und grundete ein paar Jahre spater,
zusammen mit Berg und Webern, den ,Verein
fur musikalische Privatauffuhrungen®, bei de-
nen die Offentlichkeit ausgeschlossen und jeg-
liche AuRerungen von Beifall oder Missfallen
untersagt waren. Die Entfremdung zwischen
Komponist/Komponistin und Publikum pragte,
bis auf wenige Ausnahmen, die westliche Mu-
sikgeschichte des 20. Jahrhunderts. Selbst
im 21. Jahrhundert hat Neue Musik noch den
Ruf einer schwerverstandlichen anstrengen-
den Kunst, obwohl viele Werke des 20. Jahr-
hunderts schon langst als Meisterwerke des
Konzertrepertoires gelten. ,Zu schrag fur un-
ser Gehirn®, schreibt Christoph Drosser in der
Zeit (,Die Zeit“, Nr. 42, 2009) in einem Bericht
uber neurowissenschaftliche Forschungsresul-
tate zur Frage, warum auch heute die Klange
von Schonberg, Stockhausen und Cage nur eine
Minderheit begeistern.

Die Kluft zwischen Krea-
tivitat mit kunstlerischem Anspruch und Pub-
likumspraferenzen zu Uberwinden, ,einfach zu
sein ohne Plattheit”, war schon zu Mozarts Zei-
ten kein leichtes Unterfangen. Im 19. Jahrhun-

dert erreichten vor allem Opernkomponisten
wie Rossini Kultstatus. In den vornehmen Sa-
lons sang man gerne Arien und spielte Opern-
paraphrasen. Ernsthafte Kritiker wie Robert
Schumann empfanden Salonmusik allerdings
als zu seicht, zu wenig tiefgrindig. Eine geni-
ale Ausnahmeerscheinung war Frédéric Chopin.
Ihm gelang es, Saloneleganz mit kunstlerischer
Tiefe zu vereinen. Er begeisterte Musikliebha-
ber und Musikkenner gleichermalden. Sein Lieb-
lingsschuler Carl Filtsch war daran, zu ahnli-
chen Hohenflligen anzusetzen, als ihn im zarten
Alter von 15 Jahren die Schwindsucht dahin-
raffte. Maria Szymanowska-Wolowska, 1789
in Warschau geboren, gilt mit ihren gleicherma-
Ren unterhaltsamen wie tiefsinnigen Werken
als Vorlauferin von Chopin. lhr Mann hatte al-
lerdings keinerlei Verstandnis fur ihr kunstleri-
sches Schaffen, und so lield sie sich nach zehn
Jahren Ehe scheiden. Als alleinerziehende Mut-
ter von drei Kindern kuimmerte sie sich von nun
an um ihre Karriere, und dies mit beachtlichem
Erfolg. Damit war sie ihrer Zeit weit voraus.
Fanny Hensel-Mendelssohn dagegen blieb es
lange verwehrt, sich kunstlerisch frei zu entfal-
ten. .Du musst dich mefr zusammennehmen, mehr
sammeln, du musst dich ernster und emsiger zu
deinem eigentlichen Beruf, zum einzigen Berui ei-
nes Madchens, zur Hausfrau bifden.”, schrieb ihr
Vater anlasslich ihres dreiundzwanzigsten Ge-
burtstags. So musste sich Fanny mit Sonntags-
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konzerten im Gartensaal des Familienanwesens
zufriedengeben. Cécile Chaminade dagegen
schaffte es, trotz Missbilligung ihres Vaters, in-
ternational als Pianistin und Komponistin Karri-
ere zu machen. lhre Kompositionen wurden al-
lerdings lange Zeit abwertend als zweitklassige
seicht gefallige Salonmusik bezeichnet. Erst in
den letzten Jahren ist Cécile Chaminade wie-
der vermehrt auf Konzertprogrammen zu ent-
decken.

Nach Wagners angedeute-
ter Auflosung der Tonalitat und deren radika-
lem Vollzug durch die Neue Wiener Schule fiel
es den Komponisten und Komponistinnen des
20. Jahrhunderts zunehmend schwerer, Publi-
kumsgeschmack mit kunstlerischem Anspruch
zu vereinbaren. Wie es gehen kann, hat schon
Gershwin in den 1920er Jahren gezeigt, mit sei-
ner perfekten Symbiose von Klassik und Jazz.
Damit hat er — und nicht nur er — einen alter-
nativen Weg angestolden, der sich als zukunfts-
weisend erweisen sollte. In den 1960er-Jahren
entstand — als Reaktion auf die einengenden
Dogmen der Neuen Wiener Klassik und der seri-
ellen Musik — Minimal Music mit Elementen aus
Jazz, Pop und auldereuropaischer Musik — auch
dies eine Richtung, die bis heute nachwirkt. Von
der strengen Asthetik der Nachkriegszeit dis-
tanzierte sich auch Germaine Tailleferre. Schon
fruh verfeinerte sie ihren neoklassizistischen

Stil mit einer raffinierten Mischung verschie-
denster Einflusse, vom Impressionismus bis zur
Zwolftontechnik. In einem Rundfunk-Interview
aus dem Jahr 1976 sagte sie: .Ich vermute, die
heutigen Musiker sind viel starker an Systema-
tik interessiert. Die heutige MusiR ist ofine Efan,
sefr uberfegt, gewollt. Ich finde das sefr inter-
essant, aber sie macht mir Rein Vergnigen, sie
gibt mir Reine Lebensireude. Wenn ich demge-
gentber an unsere Reaktion gegen adie Impressio-
nisten denke! Wir wollten eine frohliche Musik, die
funkelte!” Gegen Ende des 20. Jahrhunderts hat
sich die Lage entspannt. Die Zwange serieller
Abstraktion sind abgelegt, Grenzen zwischen
E- und U-Musik werden zunehmend verwischt,
Stilpluralismus wird selbst zum Stil erklart. Ge-
wiss, manche sehen in der neu gewonnenen
Freiheit die Gefahr der Beliebigkeit, der kinst-
lerischen Unverbindlichkeit, und so mag man
sich gerne auf Diderot zurlckbesinnen, denn
auf das sichere Geschmacksurteil, das ,intui-
tive Aufscheinen der Wahrheit“, kommt es an.
Eine kleine Auswahl ,geschmackvoller Werke“
des 21. Jahrhunderts haben wir auf dieser Auf-
nahme versammelt. Ganz im Sinne Gershwins
gelingt Jurg Lietha die Symbiose von Klassik
und Jazz in einer Perfektion, die keine Phasen-
ubergange, keine Unterscheidung zwischen
U- und E-Musik, erkennen lasst. Es ist einfach
Nnur genuine, naturliche Musik, ,naturlich, ohne
in das Leere zu fallen“. Ruth Durrenmatt ent-
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fuhrt die Zuhorer mit einer raffinierten Ver-
schmelzung von Barock, Neo-Klassik und mo-
dernen Stilmitteln unbemerkt in die Klangwelt
des 21. Jahrhunderts.

Einen Schritt weiter
aufs Publikum zu geht Jan Beran mit seinem
Klavierkonzert In Licht zerhaucht — der Titel be-
zieht sich auf Ludwig Uhlands Gedicht Abena-
wolRen. In einem interaktiven Orchester-Projekt,
das vom Innovationsfonds Kunst Baden-Wurt-
temberg und der Universitat Konstanz unter-
stutzt und gemeinsam mit Beat Fehlmann, dem
Intendanten der Sudwestdeutschen Philhar-
monie, und dem Softwareentwickler Evgeni
Schumm realisiert wurde, liel3 er das Publikum
am Kompositionsprozess mit Hilfe eines ei-
gens dafur konzipierten digitalen ,Komponier-
tischs® teilnehmen. Sein ursprunglich zweisat-
ziges Werk unterteilte er in Grundbausteine,
die neu anzuordnen sind. Zusatzlich kompo-
nierte er weitere Variationen. In der ,gro-
Ren Version“ besteht das Werk aus 28 Musik-
passagen, die man kombinatorisch auf Uber
1.000.000.000.000.000.000.000.000.000
Arten zusammensetzen kann. ,Wie es euch ge-
fallt“ war nun die Aufforderung ans Publikum
im Experiment, das man mit sieben Bausteinen
aus Satz 2 und uberschaubaren 326 Kombina-
tionsmoglichkeiten durchfuhrte. Das Resultat
war verbluffend: Die demokratisch gewahlte

beliebteste Version war identisch mit der Ideal-
form des Komponisten, die er — drei Jahre vor
dem Experiment — fur die Urfassung des Werks
gewahlt hatte. Es scheint, als sei es dem Kom-
ponisten gelungen, dem Publikum das ,intuitive
Aufscheinen der Wahrheit“ zu vermitteln. Der
poetische Kontext und die vorwiegend tonal
gehaltene, apart mit Minimal- und Jazzanklan-
gen durchsetzte Tonsprache mag hierbei gehol-
fen haben. Die Intention des Komponisten war
in der Tat, ein Werk zu schaffen, das ,angenem
in die ohren® ist, ,,naturlich, ohne in das leere zu
fallen®, und so, dass ,— hie und da — auch ken-
ner allein satisfaction erhalten konnen — doch
so — dass die nichtkenner damit zufriedensey
mussen, ohne zu wissen warum®.
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The German-ltalian pianist
Patrizio Mazzola was born in Genoa (Italy) and
grew up in Switzerland. He studied with Hubert
Harry at the Lucerne Conservatory where he
obtained a teaching diploma and graduated
with distinction as a soloist. He was awarded
the Edwin Fischer Memorial Prize and the Art
Prize of the City of Lucerne. In the course of
his career, he developed a wide repertoire in-
cluding standard literature (Scarlatti, Mozart,
Beethoven, Chopin, Liszt, Rachmaninov etc.) as
well as women composers and Swiss music. In
2013 he founded the project “Femmusicale” to
promote women composers and to foster the
gender debate in music. Apart from teaching
at the Universities of the Arts in Bern and Lu-
cerne, he pursues an active career as a solo-
ist and a chamber musician. A welcome return-
ing guest at international music festivals, he
worked with many orchestras and conductors
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(R. Baumgartner, Silvia Caduff, J.-L. Darbellay,
A. Fiedler, H. and K. Griffiths, A. Koch, E. Muri,
Fr. Sacher, M. Studer Muller, K. Zehnder). He
also plays in various chamber music ensem-
bles (e.g. with O. Darbellay, R. Wolters, New
Kubelik Duo and Trio). His extensive discogra-
phy includes, among others, 35 Scarlatti so-
natas, Rachmaninoff’'s 24 Preludes, Chopin’s
27 Etudes, Romances by Robert and Clara
Schumann, a live CD from Wigmore Hall Lon-
don, and a recording from the Tonhalle Zurich
with works by Maria Szymanowska and Maria
Niederberger. In a review of his Scarlatti record-
ings, “Musik & Theater” writes: “In his clarity
and subtlety comparable with Clara Haskil and
Horowitz”.



Der deutsch-italienische Pianist
Patrizio Mazzola wurde bei Genua (Italien) ge-
boren und ist in der Schweiz aufgewachsen. Er
erhielt seine musikalische Ausbildung am Kon-
servatorium Luzern und schloss dort sein Stu-
dium beim englischen Pianisten Hubert Harry
mit dem Lehr- und Solistendiplom ab, das
er mit Auszeichnung bestand. Er erhielt den
Edwin-Fischer-Gedenkpreis und den Kunst-
Anerkennungspreis der Stadt Luzern. Im Laufe
seiner Karriere erarbeitete er sich ein umfang-
reiches Repertoire, das nicht nur Standardli-
teratur (Scarlatti, Mozart, Beethoven, Chopin,
Liszt, Rachmaninoff u.a.) umfasst, sondern
auch einen besonderen Schwerpunkt auf Kom-
ponistinnen und das Schaffen Schweizer Kom-
ponist(inn)en legt. Im Jahr 2013 grundete er
das Projekt ,Femmusicale“ zur Forderung der
Kompositionstatigkeit von Musikerinnen und
der Genderdebatte in der Musik. Neben sei-

ner Lehrtatigkeit an den Musikhochschulen
Bern und Luzern verfolgt er eine rege solisti-
sche Konzerttatigkeit. So tritt er regelmaliig
an namhaften Festivals auf, arbeitet mit diver-
sen Orchestern und Dirigenten zusammen (u.a.
R. Baumgartner, Silvia Caduff, J.-L. Darbellay,
A. Fiedler, H. und K. Griffiths, A. Koch, E. Muri,
P. Sacher, M. Studer-Muller, K. Zehnder) und
spielt in verschiedenen Kammermusik-beset-
zungen (u.a. mit O. Darbellay, R. Wolters, New
Kubelik Duo und Trio). Seine umfangreiche Dis-
kografie umfasst u.a. 35 Scarlatti Sonaten,
die 24 Préludes von Rachmaninoff, die 27 Etu-
den von Chopin, Romanzen von Robert und
Clara Schumann, eine Live-CD seines Rezitals
in der Wigmore Hall London sowie Aufnahmen
aus der Tonhalle Zurich mit Werken von Maria
Szymanowska, Maria Niederberger u.a. Uber
seine Scarlatti-Aufnahmen schreibt ,Musik &
Theater”: ,In seiner Hellhorigkeit und Sensibili-
tat mit Clara Haskil und Horowitz vergleichbar®.
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The London-born conduc-
tor Kevin Griffiths (1978) was appointed Artis-
tic Director and Principal Conductor of the Col-
legium Musicum Basel in 2011. After studying
with David Zinman in Aspen (USA), with Colin
Metters at the Royal Academy of Music in Lon-
don and at the Royal Northern College of Mu-
sic in Manchester, Griffiths has conducted nu-
merous renowned orchestras including the
Zurich Tonhalle Orchestra, the Frankfurt Op-
era and Museum Orchestra, the Basel Sym-
phony Orchestra, the Musikkollegium Winter-
thur, the Orchestra della Radio Svizzera Italiana,
the Lucerne Symphony Orchestra, the Zurich
Chamber Orchestra, the Badische Staatska-
pelle, the Northwest German Philharmonic Or-
chestra, the Jenaer Philharmonie, the Orquesta
Sinfonica de Navarra, the Slovak Radio Sym-
phony Orchestra, the Orchestra of the Age of
Enlightenment London and the Hallé Orchestra

Manchester. He has conducted the Berlin Cham-
ber Orchestra in the Berliner Philharmonie. He
is a regular guest conductor at the Menuhin
Festival Gstaad. Artists with whom Kevin Grif-
fiths has worked include Sir James Galway, Is-
abelle van Keulen, Sergei Nakariakov, Dmitry
Sitkovetsky, Paul Lewis, Alexander Rudin, Ingulf
Turban and soloists from the Berlin Philharmon-
ic (Stefan Dohr, Wenzel Fuchs, Jonathan Kelly,
Markus Weidmann). He has furthermore assist-
ed Vladimir Jurowski, Leonard Slatkin, Trevor
Pinnock, Sir Mark Elder and Sir Simon Rattle. As
founder and principal conductor of the London
Steve Reich Ensemble, Griffiths has also won in-
ternational recognition for his commitment to
contemporary music. The Ensemble performs
at home and abroad and has won the acclaimed
Diapason d’Or award for its debut CD on the la-
bel CPO. His second highly praised recording
with the ensemble was published in September
2011 by EMI Classics. Kevin Griffiths has pre-
miered works of composers such Hans Huber,
Daniel Schnyder, Elena Firsova, Steven Mackey
and Rodolphe Schacher. Besides his concert
repertoire, he has conducted several opera
productions including Ravel’s double bill L'heu-
re espaghole and L'entant et (es sortileges, Die
Fledermaus by Johann Strauss and Mozart’s Don
Giovanni. In 2010 he won the 2" prize at the In-
ternational Conducting Competition “Sir Georg
Solti”. Griffiths likes to take part in extraordi-
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nary projects, especially in the context of vari-
ous sciences and astronomy. He has, for exam-
ple, directed the music to a documentary film
about the particle accelerator CERN in Geneva.
In 2017 he conducted the Sudwestdeutsche
Philharmonie and the pianist Patrizio Mazzola
in the premiere of Jan Beran’s piano concerto
In Licht zerhaucht at the opening concert of the
Long Night of Science 2017 in Konstanz.

Der 1978 in London gebo-
rene Dirigent Kevin Griffiths ist seit der Sai-
son 2011/12 Kunstlerischer Leiter und Chefdi-
rigent des Collegium Musicum Basel. Nachdem
er unter anderem bei David Zinman in Aspen
(USA) und bei Colin Metters an der Royal Aca-
demy of Music in London studiert hat, dirigierte
er zahlreiche renommierte Orchester, darun-
ter das Tonhalleorchester Zurich, das Frankf-
urter Opern- und Museumsorchester, das Bas-
ler Symphonieorchester, das Musikkollegium
Winterthur, das Orchestra della Radio Svizzera
Iltaliana, das Luzerner Symphonieorchester,
das Zurcher Kammerorchester, die Badische
Staatskapelle, die Nordwestdeutsche Philhar-
monie, die Jenaer Philharmonie, das Orquesta
Sinfonica de Navarra, die Slowakische Radio-
philharmonie, das Orchestra of the Age of En-
lightenment London und das Hallé Orchester
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Manchester. In der Berliner Philharmonie diri-
gierte er das Kammerorchester Berlin. Er gas-
tiert regelmalig beim Menuhin Festival Gstaad.
Namhafte Kunstler wie Sir James Galway,
Isabelle van Keulen, Sergei Nakariakov, Dmitry
Sitkovetskzy, Paul Lewis, Alexander Rudin, In-
gulf Turban und Solisten der Berliner Philhar-
moniker (Stefan Dohr, Wenzel Fuchs, Jonathan
Kelly, Markus Weidmann) haben mit Kevin
Griffiths zusammengearbeitet. Weiter assis-
tierte er bei Vladimir Jurowski, Leonard Slatkin,
Trevor Pinnock, Sir Mark Elder und Sir Simon
Rattle. Unter anderem durch sein Engagement
fur Neue Musik erlangte Griffiths internationa-
les Ansehen. Er ist Grunder des London Steve
Reich Ensembles, das weltweit gastiert und
dessen erste CD fur CPO mit einem Diapason
d’Or ausgezeichnet wurde. Seine zweite, vielbe-
achtete Aufnahme mit dem Ensemble wurde im
September 2011 beim Label EMI Classics ver-
offentlicht. Kevin Griffiths brachte Werke von
Hans Huber, Daniel Schnyder, Elena Firsova,
Steven Mackey und Rodolphe Schacher zur Ur-
auffuhrung, und widmet sich auch Opernpro-
duktionen; so dirigierte er u.a. Opern von Ravel
wie L'heure espagnole und L'enfant et les sor-
tileges, Die Fledermaus von Johann Strauld und
Don Giovanni von Mozart. Im Jahr 2010 gewann
er den 2. Preis beim Internationalen Dirigenten-
wettbewerb ,Sir Georg Solti“. Er beteiligt sich
gerne an aul3ergewodhnlichen Projekten, insbe-

sondere im Zusammenhang mit verschiedenen
Wissenschaften. So dirigierte er beispielsweise
die Musik zu einem Dokumentarfilm Uber den
Teilchenbeschleuniger CERN in Genf. Das Kla-
vierkonzert In Licht zerhaucht brachte er mit
der Sudwestdeutschen Philharmonie und dem
Solisten Patrizio Mazzola im Rahmen der Lan-
gen Nacht der Wissenschaften 2017 an der
Universitat Konstanz zur Urauffuhrung.
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In Licht zerhaucht
Leis” wie eine Marchenweise
Valse nostalgique

Lied
Le murmure
Waltz
Mazurka
Waltz

Mazurka, Op. 3/3
Adagio for Glass Harmonica
Aut dem Ruth
Piece romantique
Seule dans fa foret
Valse melancoflique
Bagatelle “Tendresse”

TOTAL TIME =

* Patrizio Mazzola, piano
* Stidwestdeutsche Philharmonie Konstanz
* Kevin Griffiths, conductor
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