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PROGRAMM

Konzertdauer inkl. Pause ca. 1 Stunde und 35 Minuten

Jean Sibelius (1865–1957)
En Saga op. 9

Nino Rota (1911–1979)
Konzert für Posaune und Orchester
	 I. 	 Allegro giusto
	 II. 	 Lento, ben ritmato
	 III. 	 Allegro moderato

Pause

Erwin Schulhoff (1894–1942)
Matthias Bucher (* 1988)
Hot-Suite für Posaune und Orchester 
(Uraufführung)
	 I. 	 The Syncopater’s Peter
	 II. 	 Tango
	 III. 	 Tempo di Rag
	 IV.	 Susi
	 V.	 Ostinato

Nikolai Rimski-Korsakow (1844–1908)
Capriccio espagnol op. 34
	 I. 	 Alborada
	 II. 	 Variazioni
	 III. 	 Alborada
	 IV.	 Scena e canto gitano
	 V.	 Fandango asturiano

HERAUSGEBER Vogtland Philharmonie Greiz/Reichenbach e. V.
vertreten durch den Intendanten (ViSdPR) GMD Stefan Fraas
Geschäftsstelle in der Vogtlandhalle Greiz: Carolinenstraße 15, 07973 Greiz
Geschäftsstelle am Park der Generationen: Wiesenstraße 62, 08468 Reichenbach
REDAKTION Michael Pauser, Matthias Pohle, Andrea Rybka SATZ Michael Pauser 

Tel.: 03765 13470
Fax: 03765 21170 

info@vogtland-philharmonie.de
www.vogtland-philharmonie.de

/vogtlandphilharmonie
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EINFÜHRUNG INS PROGRAMM

Werke des finnischen Komponisten Jean Sibelius 
(1865–1957) stehen verhältnismäßig häufig auf den 
Konzertprogrammen der Vogtland Philharmonie. Zu­
letzt erklangen mehrere Sinfonien und seine Karelia- 
Suite op. 11 (vgl. v. a. 5. und 7. Sinfoniekonzert 2022/23). 
Immer wieder steht Sibelius im Spannungsfeld der po­
litischen Entwicklungen zwischen der Russifizierung 
Finnlands und der finnischen Nationalbewegung. Bald 
galt er als der wichtigste Komponist, der die Grundla­
gen für nationale finnische Musik legte. Der Sohn einer 
schwedischsprachigen finnischen Familie verliebte sich 
in die Tochter einer aus Überzeugung finnischspra­
chigen Generalsfamilie. Im Sommer 1892 heiratete 
Sibelius seine Verlobte Aino (1871–1969), mit der er 
65 Jahre verheiratet war und die zwischen 1893 und 
1911 sechs Töchter zur Welt brachte. Die Hochzeits­

reise nutzte Sibelius gleichzeitig zu einer Forschungsreise. Da das frischvermählte 
Paar zu Ainos Familie nach Karelien reisen wollte, besorgte er sich ein Stipendium 
der Universität Helsinki. Offiziell gab er an, in Karelien Feldforschung zu betreiben 
und die Volksmusik der dort lebenden Menschen untersuchen zu wollen. Dass er 
gerade geheiratet hatte, verschwieg er natürlich. Aus dem Abschlussbericht, den 
Sibelius gegenüber der Universität verpflichtet war abzugeben, geht hervor, dass 
er sich nicht nur die Flitterwochen bezahlen lassen hatte, sondern dass er sich 
tatsächlich mit archaisch-finnischen Gesängen beschäftigte. Hier liegt die Keimzelle 
dessen, was Sibelius später überhaupt erst den Ruf als finnischen Nationalkompo­
nisten einbrachte.
Direkt nach der Forschungsreise komponierte Sibelius im Winter 1892 sein Or­
chesterwerk En saga op. 9 (dt. Eine Sage). Das Werk ist das Ergebnis eines ver­
worfenen Plans, ein Oktett zu schreiben. Es geht darin weniger um eine konkrete 
Geschichte, als vielmehr um eine Stimmung, die nordische Mythen oder auch Sa­
gen der Gebrüder Jacob (1785–1863) und Wilhelm Grimm (1786–1859), Zachris 
Topelius (1818–1898) und Hans Christian Andersen (1805–1875) in ihm auslö­
sten. Trotz der Uraufführung am 16. Februar 1893 durch den Orchesterverein von 
Helsinki wurde die Komposition nicht gedruckt. Erst nach der Umarbeitung im 
Sommer 1902 zur heute bekannten Form interessierten sich die Verlage für die 

Jean Sibelius 
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Komposition. Zum Durchbruch verhalf dem Werk zudem ein Konzert, in dem Si­
belius selbst die Berliner Philharmoniker dirigierte. Bis heute rätselt man, ob En 
saga ein Programm zugrunde liegen könnte. Sibelius selbst schrieb einmal über das 
Werk, dass es ein „psychologisches Werk“ sei. Mehr noch: „Als ich ‚En Saga‘ schrieb, 
habe ich viele Dinge durchgemacht, die mich beunruhigten. In keinem anderen Werk habe 
ich mich so vollständig offenbart wie in ‚En Saga‘.“

Als Kind einer Musikerfamilie machte sich das musi­
kalische Ausnahmetalent bei Nino Rota (1911–1979, 
eigentlich Nino Rinaldi) schnell bemerkbar. Sein erstes 
Oratorium komponierte er mit acht Jahren und diri­
gierte es mit zwölf im Ausland – da studierte er be­
reits am Konservatorium in Mailand! Die erste Oper 
folgte mit 14 Jahren, wenig später der Wechsel ans 
Konservatorium nach Rom. Nach seinem Diplom, das 
er als 18-Jähriger ablegte, ging er zu weiteren Studien 
in die USA. Dort lernte Rota die Musik von George 
Gershwin (1898–1937), Aaron Copland (1900–1990) 
und Leonard Bernstein (1918–1990) kennen, die ihn 
stark beeinflusste. Doch auch mit dem Werk von Igor 
Strawinsky (1882–1971) setzte er sich auseinander 
und entwickelte eine Liebe zur Musik von Giuseppe 
Verdi (1813–1901) und Antonín Dvořák (1841–1904). 

Nino Rota 

Statt wie üblich zweifach sind die Violinen in En saga teilweise sogar 
achtfach geteilt. So erzeugt Sibelius eine mystische Stimmung.
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Als sei das nicht schon vielfältig genug, erweckte ein ganz neues Genre die Auf­
merksamkeit des jungen Nino Rota: die Filmmusik.
Aus all diesen Einflüssen nahm er sich, was ihm gefiel. Man musste es ihm nicht 
vorwerfen – tat es aber trotzdem –, sondern er sagte es von sich selbst: Rota war 
mit voller Absicht und Überzeugung ein Eklektiker. Mit Filmmusiken, Sinfonien und 
Kammermusik feierte er erste Erfolge, die man ihm als „reaktionären Traditiona
lismus“ versuchte madig zu machen. Der Erfolg wider jegliche Kritik sprach jedoch 
eindeutig für ihn und seine Musik. Als Direktor des Konservatoriums von Bari 
(Süditalien) leitete er 27 Jahre lang eine Institution, in der ständig neue Stile aus­
probiert worden sind.
Rotas Werkverzeichnis ist lang und vielfältig. Er komponierte geistliche und welt­
liche Vokalmusik, Opern, Ballette, sinfonische Werke, Instrumentalkonzerte und 
Kammermusik. Doch maßgeblich im Gedächtnis geblieben ist er als Komponist 
von Filmmusik; nicht weniger als 158 Soundtracks hat er geschaffen und wurde 
1975 für Der Pate – Teil II (Originaltitel The Godfather: Part II) mit dem Oscar 
belohnt. Ganz recht war ihm der große Erfolg als Filmmusikkomponist nie, denn 
dieser stellte seine anderen Werke in den Schatten. Filmmusik hat(te) stets den 
Ruf der Unterhaltungsmusik, die keinen tiefen Anspruch habe. Zudem lieferte Rota 
selbst mehrfach Gründe, ihn künstlerisch anzugreifen: Er nahm – heute würde man 
wohl sagen: klaute – bspw. Musik bei Antonín Dvořák sowie anderen und baute sie 
in seine Kompositionen ein. Dass er nicht nur Werke anderer, sondern auch eige­
ne Kompositionen wiederverwendete, kostete ihn 1973 sogar den Oscar für Der 
Pate – Teil I, da erst nach der Nominierung aufgefallen war, dass er das berühmte 
Liebesthema bereits 1958 als Filmmusik für Fortunella verwendet hatte und er 
somit von der Nominierten-Liste wieder gestrichen wurde.
Zu den Entstehungsumständen von Rotas Konzert für Posaune und Orche
ster ist, wie schon beim Harfenkonzert (vgl. 3. Sinfoniekonzert 2021/22) und 
zahlreichen anderen seiner Werke auch, wenig bis nichts bekannt. Obwohl er 
bereits 45 Jahre tot ist und zu den herausragenden italienischen Musikern des 
20. Jahrhunderts gehört, gibt es bisher nur vereinzelte Bemühungen, sein Ge­
samtwerk ausführlich zu untersuchen und darzustellen. Das mag wohl daran 
liegen, dass eine lange Zeit nur in Schubladen denkende Musikwissenschaft mit 
dem musikalischen Zwitter Rota, der munter zwischen der sogenannten „Ern­
sten Musik“ und „Unterhaltungsmusik“ hin und her sprang, wenig anzufangen 
wusste. Zudem gehört die Posaune, genau wie die Harfe, das Fagott oder der 
Kontrabass, für die Rota ebenfalls Solokonzerte schrieb, zu den aus klassischer 
Sicht eher unüblichen Soloinstrumenten, gewissermaßen zu den Außenseitern. 
Doch genau das reizte Rota: Er konnte so noch genauer die klangspezifischen 
Eigenschaften dieser Instrumente ‚in Szene setzen‘, da sie noch nicht so inflatio­
när als Soloinstrument bedacht worden waren wie die Violine oder das Klavier. 
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Genau deswegen zählen Rotas Solokonzerte für die genannten Instrumente 
bis heute zu den wichtig(st)en Werken ihrer Gattung. Gleichwohl hört man sie 
verhältnismäßig selten im Konzert.
Bereits im Jahr 1966 komponierte Rota das Konzert für Posaune und Orchester, 
das mit einer Flöte, einer Oboe, zwei Klarinetten, zwei Fagotten, zwei Hörnern, 
Pauke und Streichern relativ klein besetzt und mit einer Spieldauer von ca. 14 Mi­
nuten auch nicht übermäßig lang ist. Die Uraufführung fand jedoch erst am 6. Mai 
1969 in Mailand statt. Solist war der Widmungsträger Bruno Ferrari. Formal ist das 
Konzert sehr klassisch angelegt; so folgt es neben dem Prinzip der Dreisätzigkeit 
auch dem Gedanken der Sonatenhauptsatzform. Gleichwohl ist die Tonsprache 
moderner als in anderen Werken Rotas. Nach einem betont rhythmischen und 
scharf akzentuierten ersten sowie einem eher feierlich-getragenen zweiten Satz 
folgt ein Finale, das streckenweise an Opern im perlend-spritzigen Stil Gioacchino 
Rossinis (1792–1868) erinnert.

Erwin Schulhoff (1894–1942) wurde in Prag gebo­
ren. Schnell wurde bereits in Kindertagen sein musika­
lisches Talent erkannt. Sogar der bedeutendste Prager 
Komponist Antonín Dvořák empfahl Schulhoff 1901 
dem Direktor des Prager Konservatoriums, bei dem er 
daraufhin Klavierunterricht bekam. Bereits als Zehn­
jähriger begann er sein Studium in Prag und wurde an 
seinem 14. Geburtstag am Leipziger Konservatorium 
aufgenommen, wo er ein Jahr später Kompositions­
schüler von Max Reger (1873–1916) wurde. Während 
kürzester Zeit erhielt Schulhoff eine exzellente Aus­
bildung in Klavier, Kontrapunkt, Instrumentation, Kom­
position und Dirigieren. Seinen Militärdienst von 1914 
bis 1918 überstand er unbeschadet und nutzte sogar 
seinen Urlaub, um an der Kölner Oper als Korrepeti­
tor zu arbeiten.
Für eine kurze Zeit weilte Schulhoff 1919/20 in Dresden, wo Viola, seine 
Schwester, an der Kunstgewerbeschule studierte. Zu dem Künstlerkreis, den 
die Geschwister Schulhoff in ihrem Dachatelier unterhielten, zählten Otto Dix 
(1891–1969), Otto Griebel (1895–1972) und Kurt Günther (1893–1955). Zu­
sammen bildeten sie die Dresdner Dada-Gruppe. Trotz tiefgreifender künstle­
rischer Anregungen gelang es Schulhoff aber nicht, in Dresden mit seiner Kunst 
Geld zu verdienen. Über Saarbrücken und Berlin kam er schließlich 1924 zurück 
nach Prag. Obwohl seine Kompositionen sehr gelobt wurden, hatte er nur als 
Pianist Erfolg.

Erwin Schulhoff 
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Seine jüdischen Wurzeln machten es Schulhoff spätestens 1933 unmöglich, in 
Deutschland zu arbeiten. So wandte er sich Richtung Sowjetunion. Er wirkte in 
Moskau, spielte im Jazzorchester des tschechischen Avantgardisten Jaroslav Ježek 
(1906–1942) und ab 1935 auch als Rundfunkpianist in Mährisch-Ostrau (heute 
Ostrava). Auch dort holte ihn die Politik der Nationalsozialisten ein: Mit der Er­
richtung des Protektorats Böhmen und Mähren 1939 verlor Schulhoff nicht nur 
seine Anstellung, sondern musste um sein Leben fürchten. Er sollte leider Recht 
behalten. Denn obwohl er die beantragte sowjetische Staatsbürgerschaft im Früh­
jahr 1941 erhielt, verzögerte sich seine Ausreise. Nur einen Tag später wurde er 
zusammen mit seinem Sohn verhaftet und starb ein Jahr darauf im Internierungsla­
ger Wülzburg im bayerischen Weißenburg an Tuberkulose.
Um das kompositorische Schaffen Erwin Schulhoffs zu würdigen, hat die Vogt­
land Philharmonie beim Komponisten Matthias Bucher (* 1988) die Bearbeitung 
mehrerer Stücke Schulhoffs in Auftrag gegeben. Das Ergebnis ist die fünfsätzige 
Hot-Suite für Posaune und Orchester, die mit diesem Konzert ihre Urauf­
führung erlebt. Angelehnt ist der Titel an Schulhoffs wohl populärstes Werk, die 
Hot-Sonate für Saxophon und Klavier. „Hot“ ist hier wörtlich zu verstehen und 
heißt „heiß“. Heiß war damals alles, was angesagt war. In Sachen Jazz war das alles, 
was aus Amerika kam. Heute ist das Angesagte nicht mehr „hot“, sondern „cool“ 
– so ändern sich die Zeiten.
Die Hot-Suite vereint Sätze aus fünf verschiedenen Werken Schulhoffs. Nicht nur 
den Titeln, sondern auch der Musik selbst merkt man an, wie humorvoll Schul­
hoff gewesen sein muss. Der 1. Satz „The Syncopator’s Peter“ ist bereits 
im Original von 1934 als „Stomp für Posaune und Klavier“, wie es im Untertitel 
heißt, komponiert worden. Unter dem mehrdeutigen Begriff „Stomp“ ist sowohl 
ein auf amerikanische Ureinwohner zurückzuführender Stampftanz (engl. „stomp“  
= dt. „stampfen“) als auch dessen Adaption in der Jazzmusik der 1920er Jahre 
zu verstehen. Der 2. Satz „Tango“ geht zurück auf den 4. Satz „Tango 
für Eduard Künneke“ der 5 Etudes de Jazz von 1927. Der 3. Satz „Tem-
po di Rag“ trägt erstmals eine direkte Andeutung an den Jazz im Titel: 
Der Ragtime mit seinem frei synkopierten Rhythmus gilt heute als Vor­
läufer der Jazzmusik – The Entertainer von Scott Joplin (1867/68–1961) 
kennt wohl noch heute jedes Kind. Die Quelle für diesen Satz ist die 
achtsätzige Partita für Klavier, wo neben Foxtrott, Tango u. a. an sechs­
ter Stelle ein „Tempo di Rag“ steht. Der 4. Satz „Susi“ klingt wie eine  
Reminiszenz Schulhoffs an die „Goldenen Zwanziger“; es ist ein Fox-Song für 
Klavier und ein Melodie-Instrument aus dem Dezember 1937. Den Abschluss 
der Hot-Suite bilden im 5. Satz „Ostinato“ Auszüge aus Schulhoffs Ostinato: 
Sechs familiäre Angelegenheiten. Lustige Klavierstücke für große und kleine Kinder, 
die Schulhoff 1923 seinem „kleinen Sohn Peter“ gewidmet hat. Peter Schulhoff 
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war zu diesem Zeitpunkt ein Jahr alt. Die „sechs familiären Angelegenheiten“ 
sind daher auch in frühkindlicher Diktion betitelt mit „Papa“, „Mama“, „da…
da“, „hopp…hopp“, „a…a“ und „trara“.
Möge die Hot-Suite dazu beitragen, dass die Werke Erwin Schulhoffs wieder auf die 
Bühnen und in die Konzertsäle zurückkehren. Denn seine Bedeutung in der Mu­
sikgeschichte des 20. Jahrhunderts und seine heute kaum vorhandene Würdigung 
stehen in klarem Missverhältnis zueinander. 

Wie die Kraft der Musik das Leben eines Menschen 
verändern und seine quasi vorherbestimmte Bio­
graphie in völlig neue Bahnen lenken kann, zeigt das 
Beispiel Nikolai Rimski-Korsakow (1844–1908). 
Der aus einem adligen und laienmusikalischen Beam­
tenhause stammende Rimski-Korsakow orientierte 
sich an der Laufbahn seines 22 Jahre älteren Bruders, 
der Karriere bei der Marine machte. Auch Nikolai trat 
mit zwölf Jahren in die Marinekadettenschule in Sankt  
Petersburg ein, die sein Bruder später sogar als  
Direktor leitete. Während der Marineausbildung hat­
te er weiterhin Klavierunterricht und ging abends in 
die Oper. Doch die Musik löste in ihm mehr aus als 
nur Gefühle, die ein Musikliebhaber der Oper entge­
genbringt. Es gelang Rimski-Korsakow, sowohl seine  
Marinekarriere voranzutreiben, als auch autodidakti­
sche Studien in Musik zu betreiben. Im Jahr 1861 wurde er dann Schüler von Mili 
Alexejewitsch Balakirew (1837–1910), dem führenden Sankt Petersburger Kompo­
nisten, der sich zum Ziel gesetzt hatte, einerseits gegen das tradierte Ausbildungs­
system anzugehen sowie andererseits nationale russische Musik zu schreiben. 
Nach bestandener Ausbildung 1862 musste Rimski-Korsakow eine zweijährige 
Seereise antreten. Immer mehr distanzierte er sich innerlich vom rauen Militärall­
tag und fand Zuflucht in der Musik. In seiner Freizeit komponierte er, bildete sich 
weiter und korrespondierte mit Balakirew. Dieser lehrte ihn, dass die Integration 
russischer und generell slawischer Volksmusik der Weg zu einer russischen  
Nationalmusik sei. Die Uraufführung von Rimski-Korsakows erster Sinfonie un­
ter Balakirews Leitung feierte man in Sankt Petersburg als die Geburtsstunde der 
russischen Sinfonik.
Mit der Berufung zum Inspekteur der Militärkapellen der Marine 1873 bot sich 
für Rimski-Korsakow erstmals die Möglichkeit, seine militärische und musikalische 
Laufbahn zu vereinen. Aus dieser Zeit stammt seine intensive Beschäftigung mit 
Blasinstrumenten. Er war überhaupt der einzige des ‚Mächtigen Häufleins‘, wie  

Nikolai Rimski-Korsakow 
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man die Gruppe um Balakirew nannte, dem es gelang, als Musiker seinen Lebens­
unterhalt zu verdienen und ein geordnetes Leben zu führen. Spätestens jetzt ging 
er in eine gewisse Opposition gegenüber Balakirew, denn Rimski-Korsakow wollte 
nicht nur den Fokus auf eine neue russische Musik legen, sondern bekannte sich 
klar zu den Wurzeln der europäischen Musikgeschichte. So führte er auch Werke 
von Johann Sebastian Bach (1685–1750), Georg Friedrich Händel (1685–1759), 
Joseph Haydn (1732–1809) u. a. auf. Nach und nach stieg Rimski-Korsakow zu 
einer der, wenn nicht sogar zu der anerkanntesten Musikerpersönlichkeit Sankt 
Petersburgs auf.
Aus zahlreichen Briefen und Berichten ist bekannt, dass sich Rimski-Korsakow sehr 
gut mit Peter Iljitsch Tschaikowsky (1840–1893) verstanden hat. Obwohl letzterer 
die Ideen des ‚Mächtigen Häufleins‘ nicht teilte, nämlich dass alles Akademische 
in der Musikausbildung nichts zu suchen hätte und dass auch die Orientierung an 
der europäischen Musik falsch sei, war die gegenseitige Beziehung sehr respektvoll. 
Kurz nachdem Tschaikowsky 1880 seine Reiseeindrücke aus Italien auf Anregung 
Balakirews im Capriccio italien verewigte (vgl. 6. Sinfoniekonzert 2022/23), kompo­
nierte Rimski-Korsakow 1887 sein Capriccio espagnol op. 34 über spanische 
Themen. Ursprünglich war es als konzertantes Werk für Solo-Violine und Orche­
ster angelegt, doch später entschied sich Rimski-Korsakow zur Komposition eines 
rein sinfonischen Werkes.
In den fünf Sätzen dominieren spanische Tanzrhythmen, die durch Rimski- 
Korsakows äußerst detailliert gearbeitete Instrumentierung auch im großen Or­
chester lebendig wirken. Bereits die eröffnende und im dritten Satz wiederkeh­
rende Alborada (span. für „Morgendämmerung“) ist ein vorwiegend in Asturien 
(Nordspanien) gepflegter Volkstanz. Als Kontrast zu diesem stürmischen Rahmen 
besteht der 2. Satz „Variazioni“ aus Variationen über ein eher verhaltenes 
Thema, das ebenfalls erkennbar spanisches Kolorit trägt. Der 4. Satz „Scena 
e canto gitano“ („Szene und Zigeunerlied“) lässt wahrhaftig eine ausgelassen 
feiernde Szenerie vor dem inneren Auge erscheinen, bevor der 5. Satz mit einem  
„Fandango asturiano“ furios endet. Dieser spanische Nationaltanz aus dem 
18. Jahrhundert, aus dem sich später der Bolero entwickelte, wurde von Paaren 
sämtlicher gesellschaftlicher Schichten getanzt und sorgte nicht selten für morali­
sche Kritik – nicht umsonst gibt es ausführliche Beschreibungen des Fandango von 
Giacomo Casanova (1725–1798).
Nikolai Rimski-Korsakow schätzte sein Capriccio espagnol selbst sehr. In seiner Au­
tobiographie schreibt er: „Die spanischen Themen, mit ihrem tänzerischen Charakter, 
lieferten mir eine Fülle von Material zur Einbindung in vielfältige Orchestereffekte. Insge-
samt ist das Capriccio zweifellos ein völlig äußerliches Stück, doch nichtsdestoweniger 
höchst lebhaft und brillant. Etwas weniger Erfolg war mir im dritten Abschnitt (Alborada, 
in B-Dur) beschieden, wo die Blechbläser in gewisser Weise die Melodieführung in den 



Holzbläsern übertönen; doch das ist leicht in den Griff zu bekommen, wenn der Dirigent 
darauf acht gibt und die mit fortissimo bezeichnete Dynamik der Blechbläser auf ein 
einfaches forte zurück nimmt.“ 

Text: Michael Pauser

Fandango-Tänzer in bildlichen Darstellungen um 1810 (oben) und 1864 (unten).



1010

Kris Garfitt ist „Courtois Performing Artist“, Solo Po­
saunist im WDR Sinfonieorchester, Erster Preisträger 
beim Internationalen ARD Musikwettbewerb 2022 und 
Goldmedaillengewinner der 2019 Royal Overseas League 
Music Competition in London. In vielen Wettbewerben 
gewann er den ersten Preis – in der 2022 International 
Soloist Competition Grenchen, 2019 Jeju International 
Music Competition, 2018 International Tenor and Bass 
Trombone Competition in Budapest, der 2018 Internatio­

nal Juozas Pakalnis Competition of Wind and Percussion Instruments in Vilnius und 
auch beim 2019 Internationalen IPV Solo-Wettbewerb für Posaune in Deutschland. 
Beim Internationalen Musikwettbewerb der ARD gewann Garfitt nicht nur den 
ersten Preis, sondern auch den Publikumspreis und mehrere Sonderpreise.
2015 absolvierte er mit Auszeichnung sein Studium an der Guildhall School of Music 
and Drama in London. Während seines Studiums in England gehörten Eric Crees, Peter 
Gane und Christopher Houlding zu seinen Lehrern. Weiterhin studierte er bei Fabrice 
Millischer an der Hochschule für Musik in Freiburg sowie bei Guilhem Kusnierek an der 
Hochschule für Musik Saar. Von 2016 bis 2020 war Garfitt Wechselposaunist bei der 
Deutschen Radio Philharmonie. 2021 trat er seine Stelle im WDR Sinfonieorchester 
Köln als Solo-Posaunist an. Neben seiner festen Tätigkeit spielte Kris Garfitt als Gast- 
Soloposaunist mit zahlreichen Spitzenorchestern wie z. B. dem Royal Concertgebouw 
Orchestra in Amsterdam und dem Symphonieorchester des Bayerischen Rundfunks.
Seine solistische Tätigkeit nimmt zunehmend einen großen Teil seines künstlerischen Schaf­
fens ein. Als Konzertsolist gastierte Kris Garfitt u. a. mit dem Symphonieorchester des 
Bayerischen Rundfunks und dem Münchner Kammerorchester. Aktuell folgt Kris Garfitt 
Einladungen von Orchestern in Deutschland, in der Schweiz, Spanien, Österreich, Polen, 
Litauen etc. Mit seiner koreanischen Duo-Partnerin Seri Dan interpretierte er in vielen ge­
feierten Recitals spannende Programme von Barock bis Moderne für Posaune und Klavier. 
Im Februar 2023 erschien die gemeinsame CD mit Standardwerken sowie Entdeckungen. 
Kris Garfitt liegt auch die musikalische Bildung sehr am Herzen und er ist Lehrer 
an der Universität der Künste Berlin sowie „Visiting Professor of Trombone“ am 
Royal College of Music in London.

SOLIST
Vita

Kris Garfitt wird gefördert durch die GVL 
und den Deutschen Musikwettbewerb, 
ein Projekt des Deutschen Musikrats
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DIRIGENT
Vita

Dorian Keilhack stammt aus einer Musikerfamilie 
mit Wurzeln in England, Deutschland, Österreich, Böh­
men und Israel. Seine musikalische Ausbildung erhielt er 
an den Hochschulen für Musik in Nürnberg, Freiburg,  
Würzburg und der renommierten Juilliard School New 
York. Wichtige künstlerische Impulse gaben ihm Leon 
Fleisher, Christoph Eschenbach und Georg Schmöhe. Als 
mehrfach ausgezeichneter Dirigent und Pianist trat er u. a. 
mit dem MDR Sinfonieorchester, im Gewandhaus zu Leip­

zig oder BBC Welsh Symphony auf, debütierte beim Collegium Novum Zürich 
und stand u. a. bei Orchestern in Regensburg, Meiningen, Bonn, Mönchengladbach, 
Lübeck, Mannheim und Schwerin am Pult. Er war an Opernhäusern wie Nürnberg, 
Innsbruck, Erfurt und Bern als Solorepetitor, Studienleiter sowie 1. Kapellmeister 
engagiert, mehrere Jahre künstlerischer Leiter des Tiroler Ensembles für Neue 
Musik und dirigierte an verschiedenen Opernhäusern Uraufführungen zeitgenössi­
scher Komponisten. Sein großes Interesse gilt der Neuen Musik.
	 Als Gast ist er bei verschiedenen Festivals in Europa sowie als Dozent und 
Gastprofessor der Miami Frost University tätig, engagiert sich als Juror zu Wettbe­
werben wie Jugend musiziert und dem Internationalen Meistersingerwettbewerb 
Nürnberg und spielte mehrere CDs ein. Seit 2013 ist er künstlerischer Leiter 
des Kammerorchesters Camerata Franconia. 2014 wurde er von der Universität 
Mozarteum zum Professor für Dirigieren ans Landeskonservatorium Innsbruck 
berufen, wo er auch die Leitung der Opernschule und des Orchesters übernahm.
Seit der Spielzeit 2019/2020 ist er Dirigent der Vogtland Philharmonie sowie seit 
der Saison 2020/2021 Chefdirigent.



GALAKONZERT mit KATRIN WEBER

Sa, 24.02.24, 1930, Auerbach/V. SchlossArena Eventim
Sa, 02.03.24, 1930, Erfurt, Alte Oper Eventim

So, 03.03.24, 1700, Glauchau, Stadttheater Eventim
Sa, 23.03.24, 1930, Leipzig, Gewandhaus Eventim

Sa, 09.03.24, 1930, Greiz, Vogtlandhalle 03661-62880

So, 10.03.24, 1700, Schleiz, Wisentahalle 03663-4610

Sa, 14.09.24, 1930, Ronneburg, Bogenbinderhalle 036602-53622

SOUNDS OF HOLLYWOOD
Berühmte Filmmusiken mit Großbildwand

AdobeStock
Matic Štojs Lomovšek

Fr, 15.03.24, 1930, Greiz, 10aRium 03661-689815

Sa, 16.03.24, 1700, Falkenstein, Bürgersaal 03745-7410

ANTONIO VIVALDI: DIE VIER JAHRESZEITEN
& Wolfgang Amadeus Mozart: Serenata notturna

Sergei Synelnikov / Violine • Michael Konstantin / Dirigent



Anne Luisa Kramb Violine• Dorian Keilhack Dirigent
Mi, 20.03.24, Reichenbach, Neuberinhaus 03765-12188

Fr, 22.03.24, Greiz, Vogtlandhalle 03661-62880, Eventim
Einführung 1845 • Beginn 1930 • nächste Termine 24. & 26.04.

7. SINFONIEKONZERT
• Brahms Variationen über ein Thema von J. Haydn • Schumann Violin-

konzert d-Moll • Hindemith Sinfonie Mathis der Maler

im Abo ab 17 €

sonst 23 €

Schüler 5 €




