
1

LES SIÈCLES 
TONHALLE ZÜRICH 
SO, 17*11*2024

20 UHR

MIGROS-KULTURPROZENT-CLASSICS
180° 



2022 gewann USTIN
A DUBITSKY in der Parise

r P
hilharm

onie 

     
     

     
    b

eim Dirig
ierwettb

ewerb «L
a M

aestra
» d

en Orcheste
rpreis.



3

KONZERTPROGRAMM

TONHALLE ZÜRICH
LES SIÈCLES

SO, 17*11*2024
20 UHR 

           USTINA DUBITSKY * Leitung
                XAVIER PHILLIPS * Violoncello 

                     GRÉGOIRE PONT * Live-Animation 

 PROGRAMM

CAMILLE SAINT-SAËNS 
«Danse macabre». Sinfonische Dichtung für 

Violine und Orchester op. 40 (ca. 8’) 
Mouvement modéré de Valse

CAMILLE SAINT-SAËNS
Konzert für Violoncello und Orchester Nr. 1 a-Moll op. 33 (ca. 20’) 

Allegro non troppo — Allegretto con moto — Molto allegro

Pause

MAURICE RAVEL 
«Ma Mère l’Oye». Ballettmusik nach den fünf Kinderstücken

 für Orchester (mit Live-Animation, ca. 28’) 
Prélude. Très lent

Danse du Rouet et Scène. Allegro
Pavane de la Belle au Bois dormant. Lent

Les entretiens de la Belle et de la Bête. Mouvt de Valse modéré
Petit Poucet. Très modéré

Laideronnette, Impératrice des Pagodes. Mouvt de marche
Apothéose: Le Jardin féerique. Lent et grave

MAURICE RAVEL 
«Daphnis et Chloé». Suite Nr. 2 nach der Ballettmusik (ca. 20’) 

Lever du jour. Lent — Pantomime. Lent — Danse générale. Animé

Programmänderungen vorbehalten
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 PROGRAMM

CAMILLE SAINT-SAËNS * 1835 —1921 

«DANSE MACABRE». 
SINFONISCHE DICHTUNG FÜR VIOLINE 

UND ORCHESTER OP. 40 
 

Der «Danse macabre» war zunächst ein Klavierlied, das Camille Saint-
Saëns 1872 auf ein Gedicht von Henri Cazalis schrieb, «Égalité-Fraternité». 
Cazalis variiert darin das alte Motiv vom Tod, der zum Tanz aufspielt: 
Ganz im Sinne der Schwarzen Romantik verlegt er die Szene auf einen 
nächtlichen Friedhof. Dass es ihm auch um Gesellschaftskritik ging, deutet 
seine Titelwahl an. Denn nur der Tod sorgt für Gleichheit unter den Men-
schen — tagsüber herrschen dieselben sozialen Unterschiede wie eh und je, 
daran hat auch die Französische Revolution nichts ändern können. Cazalis’ 
zynisches Fazit: «Vive la mort et l’égalité!»

Zwei Jahre später arbeitete Saint-Saëns das Lied zu einer sinfonischen 
Dichtung um — ein in mehrfacher Hinsicht erstaunlicher Vorgang. Entfiel 
doch bei dieser Art von Bearbeitung der Gedichttext; die Musik musste 
nun für sich «sprechen». Ausserdem erweiterte er die Vorlage so stark, dass 
das Orchesterwerk mit cirka acht Minuten Spieldauer zwar immer noch 
kurz ist, aber fast vier Mal so lang wie das Lied. Die Uraufführung fand 
im Januar 1875 in Paris statt.

Den Hintergrund für die Neufassung bilden Saint-Saëns’ kulturpolitische 
Aktivitäten in den 1870er-Jahren. Nach dem verlorenen Krieg gegen 
Deutschland versuchte er mithilfe der «Société nationale de musique», 
das Niveau der französischen Instrumentalmusik dem des Nachbarlandes 
anzugleichen. 1872/73 kamen zwei sinfonische Dichtungen aus seiner 
Feder zur Uraufführung. Deren Erfolg dürfte ihn zur Bearbeitung seines 
stimmungsvollen Klavierlieds veranlasst haben. Der «Danse Macabre» 
stiess allerdings zunächst auf Unverständnis; zum Teil wurde das Stück 
sogar ausgebuht.

Hatte der Komponist seinem Publikum zu viel zugemutet? Wenn die Solo-
Geige nach kurzer Einleitung einsetzt, tut sie das mit einer schrillen Dis-
sonanz (a-es) — es klingt, als sei das Instrument verstimmt. Und das ist es 
wirklich; Saint-Saëns weist den Solisten an, seine E-Saite um einen Halbton 
herunterzustimmen. Von solchen «naturalistischen» Klangeffekten gibt es 
im «Danse Macabre» eine ganze Reihe: Becken, Triangel und Grosse 
Trommel sorgen für schauriges Tanzfeeling, die Streicher haben mit dem 
Bogenholz auf die Saiten zu schlagen, das Xylophon lässt die Knochen 
klappern …
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Musikalisch lehnt sich die Tondichtung stark an das Lied an. In mehreren 
Durchgängen (Strophen) spielt der fiedelnde Tod zum Tanz auf und immer 
neue Akteure bewegen sich im Walzertakt: erst die Flöte, dann Geigen, 
Oboen und Fagotte. Die entscheidende Erweiterung erfolgt nach Stro-
phe 6, wenn Saint-Saëns aus dem Walzerthema eine Fuge konstruiert: 
keine Fuge im strengen Sinn, eher ein Reigen der ewiggleichen Melodie, 
der nach und nach das gesamte Orchester ergreift. Im folgenden Taumel 
kommt die Solo-Geige kaum noch zu Wort; es wirkt, als hätten sich Tän-
zerinnen und Tänzer vom Tod emanzipiert. Dann das ebenso unerwartete 
wie plötzliche Ende: Auf dem Höhepunkt bricht der Walzer ab, der Hah-
nenschrei der Oboe kündigt den Morgen an. Noch einmal versucht der 
Tod, zum Tanz zu animieren, aber — er ist allein. 

«Mais psit! tout à coup on quitte la ronde,

On se pousse, on fuit, le coq a chanté

Oh! La belle nuit pour le pauvre monde!

Et vive la mort et l’égalité!» 

Aus dem Gedicht «ÉGALITÉ-FRATERNITÉ» 

von HENRI CAZALIS aus dem Jahr 1868.
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 PROGRAMM

CAMILLE SAINT-SAËNS * 1835 —1921 

KONZERT FÜR VIOLONCELLO UND 
ORCHESTER NR. 1 A-MOLL OP. 33 

 

Ebenfalls im Jahr 1872 entstand Saint-Saëns’ 1. Cellokonzert. Die Urauf-
führung, die im Januar 1873 stattfand, bescherte dem Komponisten nach 
der eher zwiespältigen Aufnahme seiner Klavierkonzerte einen unverhoff-
ten Erfolg. Das mag am Solisten und Widmungsträger Auguste Tolbecque 
gelegen haben, sicher aber auch am Stück selbst, das von der Kritik als 
ein «Werk von exzellentem Sentiment und vollkommener Geschlossen-
heit» gelobt wurde, in dem «überdies die Form höchstes Interesse weckt».

Die formale Anlage lässt in der Tat aufhorchen: Das Cellokonzert besteht 
aus einem einzigen Grosssatz, der sich in drei deutlich unterschiedene 
Abschnitte gliedern lässt. Die Tempoverhältnisse schnell-mässig-schnell 
entsprechen denen des klassischen Solokonzerts, aber weil der dritte Teil 
auf Motive des ersten zurückgreift, schimmert gleichzeitig der Aufbau eines 
Sonatensatzes mit Exposition-Mittelteil-Reprise durch. Dieses Konzept for-
maler Mehrdeutigkeit geht auf Franz Liszt zurück, den Saint-Saëns bereits 
als 17-Jähriger kennengelernt hatte.

Erwähnenswert ist auch das Verhältnis von Solist und Orchester in op. 33. 
Nach einem eröffnenden Tuttischlag reisst das Cello mit einem rasanten 
Triolenlauf sofort die Initiative an sich — ohne jedes Abtasten oder Vor-
geplänkel sind wir mitten drin im Geschehen. Etwas später wandert die 
Triolenfigur in die Holzbläser, dann in die Geigen, bevor das Cello zum 
gesanglichen Seitenthema überleitet. Schon jetzt ist klar, dass Solist und 
Ensemble auf Augenhöhe agieren; beide partizipieren am musikalischen 
Material, das sie nur unterschiedlich präsentieren, virtuos das Cello, klang-
farbenreich das Orchester.

Turbulent geht es weiter, aber dann gerät der Vortrag des Solisten plötz-
lich ins Stocken, und die gedämpften Streicher stimmen im neuen Tempo 
(Allegretto con moto) ein graziöses, fast etwas altväterliches Menuett an. 
Auch hier findet ein mehrfacher Rollentausch statt: Das Cello, wie gebannt 
von dem hübschen Einfall, beschränkt sich auf eine dezente Begleitmelodie, 
agiert dann selbst als Vortänzer, bevor zum Abschluss die Holzbläser zu 
Wort kommen. Der dritte Abschnitt knüpft hörbar an den Beginn des 
Konzerts an: In der Oboe erklingt das Triolenmotiv, wird von Orchester 
und Solist übernommen, aber schon bald von einem neuen Cello-Thema 
im leicht reduzierten Tempo verdrängt. 
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Der Clou dabei: Dieses Thema ist gar nicht so neu, wie es scheint, sondern 
aus der Begleitmelodie des Cellos im Menuett geformt. Die Anfangstöne 
sind identisch, nur der Rhythmus ist markant geändert. In diesem letzten 
Teil des Konzerts finden sich also Bezüge zu beiden vorherigen Abschnit-
ten; der Reprisencharakter ist gewahrt, lässt aber auch Platz für Neues. 
Etwa für ein Seitenthema, das der Cellist auf der tiefen C-Saite seines 
Instruments anstimmt, oder für wirbelnde Begleitfiguren, mit denen die 
Virtuosität des Soloparts noch einmal zugespitzt wird. Vor allem dem Or-
chester kommt die Aufgabe zu, immer wieder Elemente aus dem ersten 
Abschnitt einzustreuen, darunter die allgegenwärtige Triolenfigur — der 
Kreis schliesst sich.

Das «Wesen der Kunst» bestand für SAINT-SAËNS in der musikalischen Form. 

Seine Auseinandersetzung mit ihr prägt auch das Cellokonzert:

 eine Meisterleistung in Bezug auf Technik und Ausdruck. Ohne Pause zwischen den 

Sätzen komponiert, erfand es die Regeln der Konzertliteratur neu.
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 PROGRAMM

MAURICE RAVEL * 1875 —1937 

«MA MÈRE L’OYE». 
BALLETTMUSIK NACH DEN FÜNF 

KINDERSTÜCKEN FÜR ORCHESTER
 

Die Welt der Kinder übte eine ganz besondere Faszination auf den Kom-
ponisten Maurice Ravel aus. Sowohl privat — er sammelte Puppen und 
Spielsachen, Miniaturgeschirr und Muscheln — als auch musikalisch. Aus-
gangspunkt seiner Oper «L’enfant et les sortilèges» ist ein kindlicher Alp-
traum: Urplötzlich erwachen Gegenstände und Haustiere zum Leben. Und 
der Klavierzyklus «Ma Mère l’Oye» (1908 –1910), der auf beliebten franzö-
sischen Hausmärchen beruht, wurde sogar explizit für Kinder von Freunden 
komponiert.

Zwei dieser Märchen, «Dornröschen» und «Der kleine Däumling», entstam-
men der Sammlung «Erzählungen meiner Mutter, der Gans», die Charles 
Perrault, der französische «Grimm», bereits 1697 veröffentlicht hatte. Für 
zwei weitere, «Die Kaiserin der Pagoden» und «Die Schöne und das 
Biest», griff Ravel auf Erzählungen von Marie-Catherine d’Aulnoy und 
Jeanne-Marie Leprince de Beaumont zurück. Nur das fünfte Stück, «Der 
Feengarten», hat keine konkrete Vorlage. Von seinen ebenso schlichten 
wie raffinierten Miniaturen erstellte Ravel noch im Jahr 1910 eine Orches-
terfassung, aus der wiederum eine Ballettmusik hervorging. Ende Januar 
1912 kam das Ballett im Pariser Théâtre des Arts zur Uraufführung.

Die Ballettmusik unterscheidet sich vom fünfsätzigen Original durch zwei 
eröffnende Abschnitte, ein Vorspiel und eine Szene am Spinnrad. Ausser-
dem stellte Ravel die Mittelsätze um und ergänzte Zwischenspiele als 
Überleitungen. Die Handlung des Balletts geht auf ihn selbst zurück: Prinzes-
sin Florine, die im Feengarten lebt, sticht sich an einer Spindel und fällt in 
einen tiefen Schlaf. Dank der guten Fee Bénigne bevölkern Märchenfiguren 
ihre Träume: Erst verlieben sich die Schöne und das Biest, dann verirrt 
sich Däumling im Wald, zuletzt hat die hässliche Kaiserin mit ihren zwergen-
haften Dienerinnen ihren Auftritt. Der Schlusssatz wird zur Apotheose: 
Von Amor geführt, erscheint Prinz Charmant und erlöst die Schlafende 
durch seinen Kuss.

Handlungselemente finden sich über das ganze Stück verteilt: etwa, wenn 
sich die Prinzessin an der Spindel verletzt (Ende Satz 2) oder die Fee auf 
den Fingern pfeift, um ihre Helfer herbeizurufen (Überleitung zwischen 2 
und 3). Plastisch nachvollziehen lässt sich auch die Verwandlung des 
Biests im 4. Satz: Nach einem «magischen» Harfen-Glissando erscheint 



9

das knarrende Motiv des Kontrafagotts in höchster Geigenlage. Mitten 
im 5. Satz schwirren plötzlich Vögel auf, die dem Däumling die ausge-
streuten Brotkrumen auffressen, im 6. versetzen uns pentatonische Melo-
dien, Glockenspiel und Celesta in einen imaginären Fernen Osten.

Was über diese illustrativen Elemente hinaus den Zyklus so eindrucksvoll 
macht, ist die Sparsamkeit der Mittel. Ravel genügt ein eher klein besetztes 
Orchester, ergänzt um einige gezielt verwendete Zusatzinstrumente. Auch 
thematisch legt er sich Beschränkungen auf: Seine Motive sind ungemein 
klar und fasslich, ohne alles Übertriebene, Redundante, wie es in der Er-
wachsenenwelt bisweilen vorherrscht. Hinzu kommt ein gewisser altertüm-
licher Anstrich, der die Miniaturen überzeitlich und damit märchenhaft 
wirken lässt. Und im Prélude scheinen bereits die wichtigsten Themen der 
folgenden Szenen auf, beginnend mit dem «Fluchmotiv», das ganz am Ende 
von «Ma Mère l’Oye» zum Triumph der Liebenden umgedeutet wird. 

Begegnen Sie Dornröschen, dem kleinen Däumling, Laideronnette, 

der Schönen und dem Biest mit der Musik von Ravel und den

 LIVE-ANIMATIONEN VON GRÉGOIRE PONT. 

Pont trägt seinen Teil zur märchenhaften Fantasie bei, indem er seine 

Zeichnungen live zu dieser zauberhaften Musik entwirft.
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 PROGRAMM

MAURICE RAVEL * 1875 —1937 

«DAPHNIS ET CHLOÉ». SUITE NR. 2 
NACH DER BALLETTMUSIK

 

Wurde Ravels «Ma Mère l’Oye» erst im zweiten Anlauf zur Bühnenmusik 
umfunktioniert, ging das direkt im Anschluss komponierte «Daphnis et 
Chloé» den umgekehrten Weg: Es handelt sich um ein originäres Ballett, 
aus dem Ravel später zwei Orchestersuiten destillierte. Der Auftrag kam 
von Sergei Diaghilews Ballets Russes, die gerade erst mit dem «Feuer-
vogel» (1910) und «Petruschka» (1911) des jungen Strawinski für Furore 
gesorgt hatten. Choreograph war in allen Fällen Michail Fokine, der so 
seine künstlerische Bandbreite eindrucksvoll unter Beweis stellte: nach 
russischem Märchenstoff und Puppenspielgroteske nun ein Ausflug in die 
griechische Spätantike. Als Grundlage des Balletts diente ein Schäfer-
roman des Dichters Longos von Lesbos aus dem 2. nachchristlichen Jahr-
hundert.

Kurz zur Handlung: Der Schafhirte Daphnis und die Nymphe Chloé lieben 
sich, lassen sich aber auch gerne von anderen umschwärmen. Plötzlich 
überfallen Seeräuber die Insel und entführen Chloé; nur durch das Er-
scheinen des Hirtengotts Pan kann sie gerettet werden. Nachdem der 
neue Tag die Geliebten wieder zusammengeführt hat, stellen sie aus 
Dankbarkeit pantomimisch dar, wie Pan einst um die Nymphe Syrinx 
warb. Das Ballett endet mit einem Tanz aller zu Ehren Pans.

Nun mag man über die Relevanz von Sujet und Handlung geteilter Mei-
nung sein, aber zumindest der Einbau der Pantomime beweist choreo-
graphisches Geschick: Als Spiel im Spiel bot sie den Protagonisten die 
Gelegenheit, Liebesnot und Liebesglück noch einmal in komprimierter 
Form nachzuerleben. Auch Ravel fand Gefallen an dieser Spiegelung 
und übertrug sie auf seine kompositorische Herangehensweise: «Meine 
Absicht war, ein grosses musikalisches Freskogemälde zu komponieren, 
weniger auf Archaik bedacht als auf Treue zum Griechenland meiner 
Träume.» Anders gesagt: Nicht um Abbildung geht es, sondern um das 
Schaffen von Assoziationsräumen, in denen sich die Fantasie des Hörers 
entfalten kann.

Und diese Eigenständigkeit dürfte auch der Grund sein, warum sich Ra-
vels Musik gerade im Konzertsaal durchgesetzt hat. Die zweite der bei-
den Suiten, die der Komponist aus der Ballettpartitur zusammenstellte, 
entspricht dem Schlusstableau der Bühnenhandlung. Zu Beginn werden 
wir Zeugen eine der ganz grossen Sonnenaufgangsszenen der Musik-
geschichte: Über flirrender Holzbläser- und Harfenbegleitung drängt ein 
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majestätisches Motiv aus der Tiefe ins strahlende Licht. Zwei Schäfer 
(Piccolo bzw. Es-Klarinette) ziehen mit ihren Herden vorbei, dann erscheint 
Chloé. Zusammen mit Daphnis schlüpft sie in die Rollen von Syrinx und 
Pan: Man nähert sich vorsichtig an, trennt und findet sich wieder, dazu 
erklingen die schmachtenden Einwürfe der (Pan-)Flöte. Die immer leiden-
schaftlichere Darstellung greift auf andere Schäfer und Nymphen über, 
bis sich alles in einem orgiastischen Tanz vereint. Spätestens hier hat Ra-
vels Musik die Intensität von Strawinskis «Le sacre du printemps» erreicht, 
wenn auch mit viel feineren, filigraneren Mitteln — und es war nicht zu-
fällig Strawinski, der «Daphnis et Chloé» in den höchsten Tönen lobte: 
«nicht nur eines der besten Werke Ravels, sondern auch eines der schöns-
ten Erzeugnisse der französischen Musik.»

MAURICE RAVEL komponiert, als würde er ein Gemälde entwerfen. 

Die sich hier entfaltende Szene wird für die Hörer*innen fast greifbar: 

der eröffnende Sonnenaufgang über einem heiligen Wald, in dem Daphnis noch schläft, 

wird von wogender Musik der Holzbläser und Streicher evoziert.
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INTERPRET*INNEN

ORCHESTER

LES SIÈCLES 

Die Musiker*innen des Ausnahmeorchesters «Les Siècles» spielen jedes 
Repertoire auf den entsprechenden historischen Instrumenten und setzen 
mehrere Jahrhunderte musikalischen Schaffens in einen relevanten und 
unerwarteten Zusammenhang. Um ihre Leidenschaft für klassische Musik 
an möglichst viele Menschen weiterzugeben, organisieren die Musiker* 
innen seit der Gründung des Orchesters 2003 regelmässig Bildungs-
aktivitäten in Schulen, Krankenhäusern und Gefängnissen. Sie führen 
auch zahlreiche Orchesterakademieprojekte durch. Das Ensemble ist im 
Atelier Lyrique de Tourcoing, im Théâtre des Champs-Élysées, im Dé-
partement Aisne und in der Region Hauts-de-France ansässig. Seit 2018 
nimmt «Les Siècles» für das Label «harmonia mundi» auf und spielt die 
gesamte Orchestermusik von Ravel, Debussy und Berlioz ein. Ausserdem 
hat das Orchester einen Zyklus über Mahler und die Zweite Wiener 
Schule begonnen. 

DIRIGENTIN 

USTINA DUBITSKY

Mit Ustina Dubitsky betritt eine weitere Vertreterin der jungen Dirigentin-
nengeneration das internationale Konzertpodium. Aufgewachsen in 
München, spielte sie zunächst Geige und war Konzertmeisterin in ver-
schiedenen Nachwuchsorchestern. Nach einem Dirigierstudium in Weimar 
und Zürich entschloss sie sich, diesen Weg konsequent weiterzuverfolgen 
— und das mit Erfolg. 2022 gewann sie beim Pariser Dirigierwettbewerb 
«La Maestra» den Orchesterpreis, im selben Jahr wurde sie als Assisten-
tin von François-Xavier Roth zum Gürzenich-Orchester Köln berufen. 
Mittlerweile leitete Dubitsky bedeutende Klangkörper wie das Orchestre 
de Paris, die Dresdner Philharmonie und das Ensemble Modern. 2024 
debütierte sie an der Bayerischen Staatsoper München mit den Opern 
«Lucrezia» und «Der Mond».



SOLIST

XAVIER PHILLIPS

«Von Anfang bis Ende ein grosser Spass», urteilte das Fachblatt «The 
Strad» über eine Offenbach-Einspielung mit dem französischen Cellisten 
Xavier Phillips. Neben diesem Ausflug ins heitere Genre liegt dem ge-
bürtigen Pariser aber auch das Schwere und Tiefe, wie seine CDs mit 
Werken von Schnittke, Schostakowitsch oder Brahms belegen; für die 
Aufnahme mit Dutilleux’ Cellokonzert gab es sogar eine Grammy-No-
minierung. Zu seinen Förderern gehörte kein Geringerer als Mstislaw 
Rostropowitsch, der seinem Schüler bei vielen gemeinsamen Auftritten 
den Solopart überliess. Phillips spielt ein Instrument des legendären 
Matteo Gofriller von 1710.

KÜNSTLER 

GRÉGOIRE PONT

Im Alter von acht Jahren besuchte Grégoire Pont das Atelier d’Animation 
in Paris, wo er die Animationstechniken von Norman McLaren studierte. 
1992 folgte der Abschluss in Grafikdesign an der École Penninghen und 
sein erster Animationsfilm, «Le Concerto du chat». Pont entwickelte ein neues 
Performance-Konzept: während einer musikalischen Darbietung zeichnet 
und animiert er live. Mit dieser Kunst trat er in der London Royal Festival 
Hall, der Philharmonie de Paris, der Alten Oper Frankfurt, der Tokyo Suntory 
Hall und der Göteborg Concert Hall auf. Es folgten Neuproduktionen von 
Ravels «L’Enfant et les Sortilèges» und «L’Heure espagnole» sowie von Carl 
Orffs «Der Mond». Ausserdem entwarf er Animationen für die halb-
szenische Version von «Carmen» und «La Bohème». Für seine Arbeit mit 
Hans Abrahamsens «Die Schneekönigin» erhielt Pont 2021 denn Kritiker-
preis für Bühneneffekte. Grégoire Pont bereitet eine «Peter und der Wolf»-
Tournee mit «Les Siècles» und eine Version der «Zauberflöte» für 2025 vor.
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Der französische Künstler GRÉGOIRE PONT begeistert 

            europaweit mit seinen Performances, bei denen er live 

zu Konzerten zeichnet und animiert.
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VORSCHAU

Das MIGROS-KULTURPROZENT unterstützt kulturelle und soziale Initiativen und bietet 
einer breiten Bevölkerung ein vielfältiges Angebot. Neben traditionsreichen Programmen setzt 
es gezielt Akzente zu zukunftsweisenden gesellschaftlichen Fragestellungen. Zum Migros- 
Kulturprozent gehören auch die Klubschule Migros, das Gottlieb Duttweiler Institut, das 
Migros Museum für Gegenwartskunst, die vier Parks im Grünen und die Monte-Generoso-
Bahn. Insgesamt investiert das Migros-Kulturprozent jährlich über 140 Millionen Franken. 
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Xavier Phillips © William Beaucardet. Seite 14: Grégoire Pont © Jérôme Tripier-Mondancin. Backcover: Iván Fischer 
© Istvan Kurcsak

Migros-Genossenschafts-Bund, Direktion Gesellschaft & Kultur
Migros-Kulturprozent-Classics, Postfach, 8031 Zürich, Telefon +41 58 570 30 34
MIGROS-KULTURPROZENT-CLASSICS.CH

DIE KONZERTE DER SAISON 2024*25 
IN DER TONHALLE ZÜRICH 

MO, 27*01*2025, 20 UHR
B’ROCK ORCHESTRA

Alexander Melnikow * Leitung und Klavier 
Beethovens Klavierkonzert Nr. 1

DO, 20*03*2025, 20 UHR
GENEVA CAMERATA

David Greilsammer * Leitung 
Juan Kruz Díaz De Garaio Esnaola * Choreografie und Tanz 

Martí Corbera * Tanz 
«La Danse du Soleil» — Werke von u. a. Lully und Mozart

SO, 27*04*2025, 18 UHR
LE CONCERT DES NATIONS

& MARIBOR BALLET SLOVENE NATIONAL THEATRE
Jordi Savall * Leitung 

Edward Clug * Choreografie 
Tänzer*innen

Werke von Rameau und Gluck

DI, 20*05*2025, 20 UHR 
BUDAPEST FESTIVAL ORCHESTRA

Iván Fischer * Leitung 
Mahlers Sinfonie Nr. 5



* KEINEN CLASSICS-MOMENT VERPASSEN * 
Abonnieren Sie unseren Newsletter 

und geniessen Sie Classics auch vor und nach den Konzerten — 
mit Musik, Hintergründen, Gewinnspielen. 

ENDLICH: 
MAHLERS FÜNFTE IN IHRER GANZEN PRACHT

In der Tonhalle Zürich am 20*05*2025
mit dem Budapest Festival Orchestra 

unter der Leitung des legendären Iván Fischer.

Die Migros-Kulturprozent-Classics sind Teil des gesellschaftlichen 

Engagements der Migros-Gruppe: engagement.migros.ch


