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Program | Programme
 

MARC FARIS 	 Mountain Music for Soprano Saxophone and String Quartet
15 minutes 	 Mountain Music pour saxophone soprano et quatuor à cordes 
		  I.	 I hear the mountain singing a song for my child
		  II.	 Going up the mountain – Opening the mountain –  
			   The mountains opening, untamed, unchained
				    Branford Marsalis  saxophone
				    Carissa Klopoushak  violin / violon
				    Emily Westell  violin / violon
				    Ashley Vandiver  viola / alto
				    Julia MacLaine  cello / violoncelle 

C.P.E. BACH 	 Sonata for Solo Flute in A minor, Wq. 132
5 minutes	 Sonate pour flûte seule en la mineur, Wq. 132
		  I.	 Poco adagio
				    Branford Marsalis  saxophone

STRAVINSKY 	 Three Pieces for Clarinet Solo (No. 3)
5 minutes	 Trois pièces pour clarinette seule (no 3)
				    Branford Marsalis  saxophone

SALLY BEAMISH  	 Albatross: Sonata for Soprano Saxophone and Piano
22 minutes	 Albatross : Sonate pour saxophone soprano et piano
		  I.	 Albatross
		  II.	 The Souls of Lost Sailors
		  III.	 Dance 
		  IV.	 Bird Bone Whistle
				    Branford Marsalis  saxophone 
				    Frédéric Lacroix  piano

I N T E R M I S S I O N   |   E N T R A C T E



HINDEMITH  	 Trio for Viola, Tenor Saxophone and Piano, Op. 47
15 minutes	 Trio pour alto, saxophone ténor et piano, opus 47
		  I.	 Solo, Arioso, Duet/Duo
		  II.	 Potpourri/Pot-pourri
					     Branford Marsalis  saxophone 
					     Ashley Vandiver  viola / alto
					     Frédéric Lacroix  piano
 
BUSCH  	 Quintet in F minor for Alto Saxophone and String Quartet, Op. 34 
22 minutes	 Quintette en fa mineur pour saxophone alto et quatuor à cordes, 		
	 opus 34

		  I.	 Vivace, ma non troppo agitato
		  II.	 Scherzo: Allegro vivo
		  III.	 Andante sostenuto
					     Branford Marsalis  saxophone 
					     Carissa Klopoushak  violin / violon
					     Emily Westell  violin / violon
					     David Goldblatt  viola / alto
					     Julia MacLaine  cello / violoncelle 
 
 
 
 
 
 



Marc Faris
Born in Waynesboro, Virginia, August 13, 1972
Now living in Weaverville, North Carolina

Mountain Music for Soprano Saxophone 
and String Quartet

American composer Marc Faris has 
received commissions, performances and 
awards from across the United States and 
abroad. In addition to writing concert music, 
he is also active in sound art, electronic 
composition, and collaborative multimedia 
and experimental-theatre productions. 
Organizing new music events also plays an 
important role in his career. As a performer, 
he is active as an electric guitarist and 
banjoist. He holds degrees in composition 
from the Eastman School of Music and Duke 
University, and has served on the faculties 
of Duke and East  Carolina Universities. 
In addition, he is a founding member and 
co-director of the composers’ ensemble 
Pulsoptional.

Mountain Music was commissioned 
by the Ciompi Quartet, which premiered 
the work with Branford Marsalis at Duke 
University in 2007. The composer describes 
it as “a bittersweet reflection on topography, 
memory, and aging in the  Appalachian 
foothills where I grew up.

“The first movement is a reverie 
dedicated to my then-infant daughter 
Silver. Three ideas thread through the 
movement: 

1.	 A broad line unfolding from a sustained 
pitch (heard in the opening saxophone 
soliloquy); this evolves into a melody 
that recalls Appalachian balladry.

2.	 A bedtime mantra my wife often sang 
to Silver. 

3.	 A love song for my baby girl, most 
clearly heard during the yearning, 
murmuring passage near the middle 
of the movement. As the movement 

Marc Faris
Waynesboro, Virginia, 13 août 1972
Vit maintenant à Weaverville, North Carolina

Mountain Music pour saxophone soprano 
et quatuor à cordes

Le compositeur américain Marc Faris 
reçoit des commandes, est joué et 
récolte des prix partout aux États-Unis et 
ailleurs dans le monde. En plus d’écrire 
de la musique de concert, il travaille aussi 
dans les champs de l’art sonore, de la 
composition assistée par ordinateur, du 
multimédia et du théâtre expérimental. 
L’organisation d’événements liés à la 
nouvelle musique joue aussi un rôle 
important dans sa carrière. Comme 
interprète, il joue de la guitare électrique 
et du banjo. Diplômé en composition 
de l’Eastman School of Music et de 
l’Université Duke, il a enseigné à Duke 
et à l’East Carolina University. Il est 
aussi membre fondateur et codirecteur 
du collectif de compositeurs Pulsoptional.

Mountain Music lui a été commandé 
par le Quatuor Ciompi, qui a créé l’œuvre 
avec Branford Marsalis à l’Université 
Duke  en 2007. Le compositeur la 
décrit comme « une méditation douce-
amère sur la topographie, la mémoire 
et la dégradation des contreforts des 
Appalaches où j’ai grandi. »

«  Le premier mouvement est une 
rêverie dédiée à ma fille, Silver, qui était 
alors bébé. Trois idées servent de fils 
conducteurs au mouvement :

1.	 Une ligne ample qui se déploie à 
partir d’une note soutenue (introduite 
dans le soliloque d’ouverture du 
saxophone) pour donner naissance à 
une mélodie qui rappelle les ballades 
des Appalaches. 

2.	 Un mantra du coucher que mon 
épouse chantait souvent à Silver. 



ends, these threads are interwoven in 
a dreamlike setting, like the sun setting 
behind a mountain peak or a child 
drifting off to sleep…

“The second movement evokes the 
mystical, timeless qualities I associate 
with the mountains. (Early Zen masters 
were said to “open mountains” when they 
attained enlightenment while meditating 
on the untamed, primordial landscape 
of the Himalaya.) This presto movement 
pits rugged, brittle rhythms against 
soaring lyricism, and rigorous atonality 
against free diatonicism.” To Faris, the way 
he arranges and combines sonorities “ 
suggests openness and irresolution  –  
an  apt metaphor for the mountains 
themselves.”

 
 
 

 
 

Carl Philipp Emanuel Bach
Born in Weimar, March 8, 1714
Died in Hamburg, December 15, 1788

Sonata for Solo Flute in A minor, Wq. 132, 
First movement

C.P.E. Bach, the fifth child and second 
surviving son of Johann Sebastian, proudly 
claimed to have had no other teacher in 
composition and performance than his 
celebrated father. Johann Sebastian trained 
his son well, as we hear in the moving, 
deeply  reflective opening movement 
(Poco adagio) written originally in 1747 for 
the transverse flute in slow triple metre.

 
 

3.	 Une chanson d’amour pour ma petite 
fille, qu’on peut entendre clairement 
dans le passage nostalgique et 
murmurant, vers le milieu du 
mouvement. À la fin du mouvement, 
ces fils s’entremêlent dans un cadre 
onirique, évoquant le soleil qui se 
couche derrière un sommet ou un 
enfant qui sombre tout doucement 
dans le sommeil […]	

« Le deuxième mouvement évoque 
les qualités mystiques, intemporelles 
que j’associe aux montagnes. (On 
disait des anciens maîtres zens qu’ils 
“ouvraient les montagnes” quand ils 
atteignaient l’illumination en méditant 
dans le paysage primitif et sauvage de 
l’Himalaya.) Ce mouvement noté presto 
met en contraste des rythmes syncopés, 
hachurés, avec un  lyrisme exalté, et une 
atonalité rigoureuse avec un diatonisme 
libre. » Pour Faris, la façon dont il arrange 
et combine les sons « suggère l’ouverture 
et l’irrésolution – une métaphore qui décrit 
bien les montagnes elles-mêmes. »

Carl Philipp Emanuel Bach
Weimar, 8 mars 1714
Hambourg, 15 décembre 1788

Sonate pour flûte seule en la mineur,  
Wq. 132, premier mouvement

Cinquième enfant et deuxième fils 
survivant  de Jean-Sébastien Bach, 
C.P.E.  Bach affirmait fièrement n’avoir eu 
d’autre maître de composition et de clavecin 
que son illustre père. Jean-Sébastien Bach 
avait donné une solide formation à son fils, 
comme on peut s’en rendre compte en 
écoutant l’émouvant et introspectif premier 
mouvement (Poco adagio), d’abord écrit en 
1747 pour la flûte traversière sur une mesure 
lente à trois temps.



Igor Stravinsky
Born at Oranienbaum, now Lomonosov  
(a resort near St. Petersburg), June 17, 1882 
Died in New York City, April 6, 1971

Three Pieces for Clarinet Solo (No. 3)

Stravinsky always liked a challenge, and 
writing interesting music for a single wind 
instrument certainly presents a challenge. 
(There is nothing else like it in Stravinsky’s 
vast catalogue.) The three little pieces 
he wrote in 1919 for solo clarinet are 
miniatures that Steffen Schleiermacher 
compares to “precisely cut stones in 
which Stravinsky’s genius is reflected in 
just the same way as in his major works.” 
The third piece shows the influence of jazz 
(ragtime in particular), which Stravinsky 
had used in several of his most recent 
works, including L’Histoire du soldat.

Sally Beamish
Born in London, August 26, 1956 
Now living in Stirlingshire, Scotland

Albatross: Sonata for Soprano 
Saxophone and Piano

Sally Beamish, one of the U.K.’s most 
distinguished living composers, trained as 
a professional violist and played in various 
London ensembles and orchestras until 
1989, when her instrument was stolen. 
Beamish then moved to Scotland and 
reevaluated where her career was 
heading. The decision was not difficult: 
composition. Qualities that infuse many 
of Beamish’s works include a sure feeling 
for instrumental colours, high-intensity 
writing, and a strong sense of narrative 
or dialogue.

Beamish first met Branford Marsalis 
in 2006 when the saxophonist was 
performing her concerto  The  Imagined 
Sound of Sun on Stone in Rotterdam. 

Igor Stravinsky
Oranienbaum, auj. Lomonosov (villégiature près 
de Saint-Pétersbourg), 17 juin 1882 
New York, 6 avril 1971

Trois pièces pour clarinette seule (no 3)

Stravinsky aimait les défis, et celui d’écrire 
de la musique savante pour un instrument 
à vent seul en est un de taille. (On ne 
trouve rien de semblable ailleurs dans le 
vaste catalogue du compositeur.) Les trois 
courtes pièces qu’il écrivit en 1919 pour 
clarinette seule sont des miniatures que 
Steffen Schleiermacher compare à « des 
gemmes finement taillées, dans lesquelles 
le génie de Stravinsky s’exprime autant que 
dans ses grandes œuvres ». La troisième 
pièce reflète l’influence du jazz (notamment 
du ragtime), que Stravinsky intégra dans 
plusieurs de ses œuvres tardives, dont 
L’Histoire du soldat.

Sally Beamish
Londres, 26 août 1956 
vit maintenant dans le Stirlingshire, en Écosse 

Albatross : Sonate pour saxophone 
soprano et piano

Au nombre des plus éminents compositeurs 
vivants du Royaume-Uni, Sally Beamish 
reçoit d’abord une formation d’altiste 
professionnelle et se produit avec divers 
ensembles et orchestres de Londres jusqu’en 
1989, alors que son précieux instrument est 
volé. Elle part alors s’établir en Écosse et 
réfléchit à la suite qu’elle veut donner à sa 
carrière. La décision s’impose d’elle-même : 
elle se tourne vers la composition. Bon 
nombre de ses compositions se distinguent 
par un instinct sûr pour les couleurs 
instrumentales, une grande concentration 
et un sens aigu du discours ou du dialogue.

La compositrice a rencontré Branford 
Marsalis pour la première fois en 2006, alors 
que le saxophoniste jouait son concerto 



Marsalis inspired Beamish to create 
several more works for or with saxophone, 
including Albatross, which is dedicated 
to Marsalis and which they premiered 
together (she is also an accomplished 
pianist) on July 11, 2012 at the sixteenth 
World Saxophone Congress held at the 
University of St Andrews on the Scottish 
seacoast. 

William Upton, writing in Clarinet and 
Saxophone magazine (Autumn 2012), 
notes that “Sally’s point of departure 
for  Albatross  was… a book of golfing 
terminology. For those who have not 
recently spent a week in St Andrews 
where golfing slang is  de rigueur, an 
albatross is the name for achieving three 
shots under par – Branford is a keen 
golfer. In the first movement, ‘Albatross,’ a 
motif curls around a single note like a ball 
dropping into a hole. The next, ‘The Souls 
of Lost Sailors,’ is a nod to The Rime of the 
Ancient Mariner [a poem by Samuel Taylor 
Coleridge] and is a ghostly ‘sea lullaby’ in 
6/8 metre. ‘Dance’ is a duet in contrary 
motion, a response to the choreographed 
courtship ritual of the albatross, and the 
final movement, ‘Bird Bone Whistle,’ opens 
with a flute-like monologue for soprano, 
mimicking birdsong.”

 

 

Paul Hindemith
Born in Hanau, Germany, November 16, 1895 
Died in Frankfurt, December 28, 1963

Trio for Viola, Tenor Saxophone and Piano, 
Op. 47

In the realm of chamber music, 
Paul Hindemith was not only one of the 
most prolific of 20th-century composers, 
but one of the most versatile and 

The Imagined Sound of Sun on Stone à 
Rotterdam. Celui-ci lui a subséquemment 
inspiré plusieurs autres pièces pour ou 
avec saxophone, dont Albatross, qui est 
dédié à Marsalis et qu’ils ont créé ensemble 
(elle est aussi une pianiste accomplie) le 
11  juillet  2012, dans le cadre du seizième 
congrès mondial du saxophone qui s’est 
tenu à l’Université de St  Andrews sur le 
littoral écossais. 

William Upton signale, dans le magazine 
Clarinet and Saxophone (automne 2012), que 
« le point de départ de Sally [Beamish] pour 
Albatross a été […] un livre sur la terminologie 
du golf. Pour ceux qui n’ont pas eu l’occasion 
de passer une semaine récemment à 
St Andrews, où le jargon du golf est de rigueur, 
un “albatros” désigne un trou réussi en trois 
coups sous le par – Branford [Marsalis] 
est un fervent golfeur. Dans le premier 
mouvement, Albatross, un motif tourne 
autour d’une note unique telle une balle qui 
tombe dans un trou. Le suivant, The Souls of 
Lost Sailors, fait écho au poème The Rime of 
the Ancient Mariner (La Complainte du vieux 
marin en traduction française) de Samuel 
Taylor Coleridge, et se présente comme une 
“berceuse marine” spectrale sur une mesure 
de  6/8. Dance est un duo en mouvement 
contraire, en réponse à la parade nuptiale de 
l’albatros, et le mouvement final, Bird Bone 
Whistle, s’ouvre sur un monologue pour 
soprano au son de flûte, imitant le chant 
d’un oiseau. »

Paul Hindemith
Hanau, Allemagne, 16 novembre 1895 
Francfort, 28 décembre 1963

Trio pour alto, saxophone ténor et piano,  
opus 47

Dans le monde de la musique de chambre, 
Paul Hindemith est non seulement l’un des 
compositeurs les plus féconds du XXe siècle, 
mais aussi l’un des plus polyvalents 



eclectic as well. In his huge catalogue 
are sonatas for nearly every instrument 
imaginable, as well as trios, quartets, 
quintets, (he unaccountably skipped 
the sextet), a septet and an octet for 
various instrumental combinations. 
In its original form, the trio on today’s 
program was written in 1928 for viola 
(the instrument Hindemith played at a 
professional level), heckelphone (bass 
member of the oboe family, introduced 
in 1904 but rarely used), and piano. As 
heckelphones are scarce (it is estimated 
that worldwide fewer than one hundred 
exist even today), Hindemith approved the 
use of a tenor saxophone in place of the 
heckelphone. This practical consideration 
coincided with the sudden popularity of 
the saxophone in the 1920s.

The first movement divides into three 
easily identifiable parts. It begins with 
the piano alone (“Solo”) in toccata-like 
writing (rapid, even notes) so typically 
Hindemithian; eventually the motion slows 
for the entry of the saxophone (“Arioso”), 
which dreamily spins out an expressive, 
lyrical line; finally the viola joins in 
(“Duet”) for a bantering dialogue with the 
saxophone while the piano trips along 
merrily in the background. The second 
movement employs all three instruments 
equally in a jaunty display of polyphony so 
characteristic of the composer.

 

et éclectiques. Son vaste catalogue 
comporte des sonates pour pratiquement 
tous les instruments imaginables, 
ainsi que des trios, des quatuors, des 
quintettes, un septuor et un octuor pour 
différentes combinaisons d’instruments 
(il a inexplicablement fait l’impasse sur 
le sextuor). Sous sa forme originale, le 
trio au programme d’aujourd’hui a été 
écrit en 1928 pour alto (l’instrument dont 
Hindemith jouait professionnellement), 
heckelphone (instrument de basse de 
la famille des hautbois, introduit dans 
l’orchestre en 1904 mais rarement utilisé) 
et piano. Compte tenu de la rareté des 
heckelphones – on estime qu’il en existe 
à ce jour moins de cent exemplaires dans 
le monde –, Hindemith avait approuvé 
l’utilisation d’un saxophone ténor en 
remplacement du heckelphone. Cette 
décision pragmatique coïncidait avec la 
soudaine popularité du saxophone dans 
les années 1920.

Le premier mouvement se divise 
en trois parties aisément repérables. Il 
s’amorce au piano seul (Solo) dans une 
écriture proche de la toccate (succession 
rapide de notes égales) si caractéristique 
de la manière d’Hindemith; par la suite, le 
tempo ralentit pour l’arrivée du saxophone 
(Arioso), qui déploie rêveusement une ligne 
évocatrice et lyrique; finalement, l’alto fait 
son entrée (Duo) pour entamer un dialogue 
badin avec le saxophone, tandis que le 
piano gambade joyeusement en arrière-
plan. Le deuxième mouvement emploie 
les trois instruments également, dans une 
démonstration de polyphonie décontractée 
emblématique du compositeur.



Adolf Busch
Born in Siegen, Westphalia, Germany,  
August 8, 1891 
Died in Guilford Vermont, June 9, 1952

Quintet in F minor for Alto Saxophone  
and String Quartet, Op. 34

The name Adolf Busch may be only 
vaguely familiar to most concertgoers 
today, but to violinists he is renowned, 
even legendary, one of the true “greats” 
of the first half of the twentieth century 
alongside figures like Kreisler, Heifetz, 
Oistrakh, Szigeti, Menuhin and Morini. 
He did not possess the technical wizardry 
that easily attracts mass audiences, but 
as a musician he was unsurpassed. 
Reams of the highest praise can be 
found in Tully  Potter’s massive, 1,400-
page biography published in 2010. Potter 
himself notes that “at his peak, from 1910 
to 1940, Busch was celebrated for his 
immaculate intonation, his big tone… 
and his unique bowing.”

Busch performed often as soloist 
with orchestra; in duo-recitals with 
Rudolf  Serkin, who married Busch’s 
daughter Irene; in the Busch Trio with his 
younger brother Hermann and Serkin; 
in  the Busch Quartet, which lasted for 
over 30 years (1919–1952) with varying 
membership; and as a member of the 
Busch Chamber Players.

Busch was also a prolific composer, 
with a catalogue of well over 200 works. 
Instrumental and chamber music forms 
the bulk of Busch’s output. Many of 
these compositions are for unusual 
combinations, such as the Quintet we 
hear this afternoon, one of at least a 
dozen works in which Busch used the 
saxophone.

Brahms and Reger (Busch’s 
composition teacher) were the formative 

Adolf Busch
Siegen, Westphalie, Allemagne,  
8 août 1891 
Guilford, Vermont, 9 juin 1952

Quintette en fa mineur pour saxophone 
alto et quatuor à cordes, opus 34

Le nom d’Adolf Busch ne dit peut-être pas 
grand-chose à la plupart des habitués des 
concerts d’aujourd’hui, mais il est célèbre 
parmi les violonistes, voire légendaire, 
au rang des « géants » du violon de la 
première moitié du XXe siècle – de la 
trempe des Kreisler, Heifetz, Oistrakh, 
Szigeti, Menuhin et Morini. Il ne possédait 
pas cette pyrotechnie qui impressionne 
à coup sûr et fait courir les foules, mais 
comme musicien, il n’avait pas son pareil. 
Tully Potter ne tarit pas d’éloges dans la 
monumentale biographie de 1 400  pages 
qu’il consacre à Busch, publiée en 2010. 
Il  rappelle qu’au « sommet de son art, de 
1910 à 1940, Busch était célèbre pour la 
pureté et  la puissance de son timbre, et 
pour son jeu d’archet incomparable. »

Busch se produisait souvent comme 
soliste avec orchestre; en duo avec le 
pianiste Rudolf Serkin, qui épousa Irene, 
la  fille de Busch; au sein du Trio Busch 
avec son frère cadet, Hermann, et Serkin; 
dans le Quatuor Busch, qui exista plus de 
30 ans (de 1919 à 1952) avec des effectifs 
variables; et comme membre des Busch 
Chamber Players.

Busch était aussi un compositeur 
productif, auteur d’un catalogue qui 
compte  plus de deux cents œuvres. 
Le gros de sa production se concentre 
sur  la  musique instrumentale et de 
chambre. Bon nombre de ces composi
tions font appel  à des combinaisons 
d’instruments inusitées, comme le 
Quintette que nous entendons aujourd’hui, 
l’une des nombreuses pièces  – au moins 



influences on much of his music, and 
it is probably no accident that Busch’s 
Saxophone Quintet, composed in 1925 
and revised in 1952, bears the same 
opus number and key as Brahms’s Piano 
Quintet. Tully Potter writes that “the main 
stimulus for [Busch’s] chamber music 
for winds came from amateur domestic 
performances – his wives’ struggles with 
clarinet or flute, or Serkin’s efforts to 
master the saxophone…. As  [violinist] 
Philipp Naegele has pointed out, it is a  
comprehensive portrait of the instru
ment’s role in society of the 1920s and 
‘30s. Within its 20 minutes one finds 
jazz and the decadence of Berlin cabaret 
clubs alongside waltz rhythms and the 
‘classical’ saxophone style.” The first 
movement is laid out in sonata form, the 
second in ternary form (scherzo-trio-
scherzo), and the third as a theme and 
variations. 

The first performance was given 
at  Marlboro on August 11, 1973 
with Sigurd Rascher (saxophone), 
Pina  Carmirelli and Philipp Naegele 
(violins), Irene Serkin-Busch (viola) 
and Claus Kanngiesser (cello). 
Several commercial recordings exist, 
and a doctoral dissertation on this 
composition alone was completed in 
2013 by Russell Dewain Viers, who notes 
that “Busch’s use of the saxophone was 
advanced for the time, and his inclusion 
of the instrument in a quintet with 
strings was unique.”

By Robert Markow

une  dizaine  – dans lesquelles Busch a eu 
recours au saxophone. 

Brahms et Reger (le professeur de 
composition de Busch) sont les principales 
influences perceptibles dans la plupart de 
ses œuvres, et ce n’est probablement pas 
un hasard si le Quintette pour saxophone 
de Busch, composé en 1925 et remanié en 
1952, arbore le même numéro d’opus et la 
même tonalité que le Quintette pour piano 
de Brahms. Tully Potter écrit que « [Busch] 
était poussé à écrire de la musique de 
chambre pour instruments à vent surtout 
par les prestations d’amateurs autour de 
lui; les tentatives de son épouse de jouer 
de la clarinette ou de la flûte, ou les efforts 
de Serkin pour maîtriser le saxophone […]. 
Comme l’a fait remarquer [le violoniste] 
Philipp Naegele, c’est un portrait exhaustif 
du rôle de l’instrument dans la société des 
années 1920 et 1930. Dans les 20 minutes 
que dure son exécution, on y rencontre le 
jazz et l’atmosphère décadente des cabarets 
berlinois, côtoyant des rythmes de  valse 
et le  style “classique” du saxophone. » 
Le  premier mouvement est de forme 
sonate,  le deuxième de forme ternaire 
(scherzo-trio-scherzo), et le troisième est 
une série de variations sur un thème.

L’œuvre a été créée au festival Marlboro 
le 11 août 1973 par Sigurd Rascher 
(saxophone), Pina Carmirelli et Philipp 
Naegele (violons), Irene Serkin-Busch 
(alto) et Claus Kanngiesser (violoncelle). 
Il en existe plusieurs enregistrements sur 
le marché, et sa  composition même a fait 
l’objet d’une thèse de doctorat achevée en 
2013 par Russell Dewain Viers, qui souligne 
que « l’usage que Busch a fait du saxophone 
était en avance sur son temps, et la façon 
dont il a intégré l’instrument à un quintette 
avec cordes était inédite. » 

Traduit d’après Robert Markow



Cited as a Jazz Master by the 

National Endowment for the Arts, 

renowned GRAMMY® Award-winning 

saxophonist and  Tony Award® nominee 

Branford  Marsalis is one of the most 

revered instrumentalists of his time. 

Leader of one of the finest jazz quartets 

today, he has has become increasingly 

sought after as a featured soloist with 

such acclaimed orchestras as the Chicago, 

Detroit, Düsseldorf and North  Carolina 

Symphonies, as well as the Boston Pops. 

His  growing repertoire includes compo

sitions by Debussy, Glazunov, Ibert, Mahler, 

Milhaud, Rorem and Vaughan Williams.  

Making his first appearance with the 

New York Philharmonic in the summer 

of  2010, Marsalis was again invited to 

join them as soloist in their 2010–2011 

concert series where he unequivocally 

demonstrated his versatility and prowess, 

bringing “a gracious poise and supple 

tone… and an insouciant swagger” 

(New  York Times) to the repertoire. In 

2013, he served as Creative Director 

for the Ascent Series of the Cincinnati 

Symphony Orchestra. He made his debut 

with the NAC Orchestra in July 2014, and 

appears today for the first time on the 

Music for a Sunday Afternoon series.

Whether on the stage, in the recording 

studio, in the classroom or in the 

community, Branford Marsalis embodies 

a commitment to musical excellence and 

a determination to keep music at the 

forefront.

Consacré Jazz Master par l’organisme 

National Endowment for the Arts, le célèbre 

saxophoniste Branford Marsalis, lauréat d’un 

GRAMMY® et finaliste aux prix Tony®, est 

l’un des instrumentistes les plus éminents 

de notre époque. Tête d’affiche d’un des plus 

brillants quartettes de jazz actuels, il est de 

plus en plus sollicité comme soliste invité par 

des ensembles de tout premier plan comme 

les orchestres symphoniques de Chicago, de 

Detroit, de Düsseldorf et de la Caroline du 

Nord, ainsi que le Boston Pops. Son répertoire, 

en constante expansion, comporte des 

compositions de Debussy, Glazounov, Ibert, 

Mahler, Milhaud, Rorem et Vaughan Williams. 

Il s’est produit pour la première fois avec 

l’Orchestre du CNA en juillet 2014.  

À la suite de ses débuts avec l’Orchestre 

philharmonique de New York à l’été 2010, 

l’ensemble l’a invité à se joindre de nouveau 

à lui comme soliste dans le cadre de sa série 

de concerts 2010–2011, où il a pu déployer 

toute sa polyvalence et sa virtuosité, 

apportant « un gracieux équilibre et un timbre 

agile [...] et une désinvolture assumée  » 

(New York Times) au répertoire. En 2013, il 

a œuvré comme directeur créatif de la série 

Ascent pour l’Orchestre symphonique de 

Cincinnati. Il a fait ses débuts avec l’Orchestre 

du CNA en juillet 2014, et se produit 

aujourd’hui pour la première fois dans le 

cadre de la série Musique pour un dimanche 

après-midi.

Sur scène, au studio d’enregistrement, 

en classe ou dans la collectivité, Branford 

Marsalis personnifie une quête d’excellence 

musicale et une détermination à mettre la 

musique de l’avant remarquables.

Branford Marsalis
saxophone

branfordmarsalis.com
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