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Credo

Ich glaube, dass Musik dann grof3 ist, wenn der Zu-
hérer in einem bestimmten Moment »durch das
Fenster der Zeit einen Blick auf die Ewigkeit« wer-
fen kann: eine Erfahrung, die Arthur Koestler das
»ozeanische Gefiihl« nennt. Darin besteht mei-
ner Meinung nach fiir jede Kunst die einzig wahre
Rechtfertigung. Alles andere ist von untergeordne-
ter Bedeutung.

Gréfe ist nicht quantitativ: Das habe ich in der
Vergangenheit selbst bei einer so zarten Miniatur
wie Debussys Prélude Des Pas sur la Neige erfahren.
Und ich habe sie in einigen meiner gigantischen
programmatischen Werke immer wieder verfehlt.
(Ganz zu schweigen von meinen zahlreichen »in-
teressanten« und »guten« Kompositionen.)

Einojuhani Rautavaara, 1980

Einojuhani Rautavaara war eine der fiihrenden
Persénlichkeiten in der finnischen Musik der Nach-
kriegszeit, bevor er in den neunziger Jahren auch
eine groBe internationale Beriihmtheit erlangte. Er
gastierte hiufig in nationalen Rundfunk- und Fern-
sehsendungen und verdffentliche mehrere Bi-
cher in seiner Muttersprache. In der Offentlichkeit
war seine Person stets von einer Aura des Ge-
heimnisvollen umgeben. Ebenso wichtig wie sein
kiinstlerisches Schaffen waren seine jugendlich-
optimistische Ausstrahlung, seine kultivierten Um-
gangsformen und seine Eloquenz, die Jung und Alt
gleichermaBen ansprachen.

In seinen Diskussionen und Schriften verriet
Rautavaara umfassende Kenntnisse auf vielen Ge-

bieten. Vor allem lag ihm die Literatur am Herzen;
seine Opernlibretti hat er fast durchweg selbst ver-
fasst. Neben seiner Muttersprache beherrschte er
Englisch, Deutsch und Schwedisch, dariiber hin-
aus las er franzdsische Literatur. Rainer Maria Ril-
ke, Carl Jung, James Joyce, Edgar Allan Poe, T.S.
Eliot, Federico Garcia Lorca, Aleksis Kivi und Milan
Kundera waren einige der Autoren, die einen blei-
benden Eindruck auf den Komponisten und seine
Lebensauffassung hinterlieBen.

In den spaten vierziger Jahren entschied sich
Rautavaara fiir die Komponistenlaufbahn - was ihm
nicht eben leicht fiel. Nachdem er als Zehnjéhri-
ger seinen Vater verloren hatte, starb wenige Jah-
re spiter auch seine Mutter; er hatte keine Ge-
schwister, war durch den Krieg traumatisiert und
auf die groBziigige Unterstiitzung einer Tante ange-
wiesen. Musik und Kunst wurden fiir ihn zur letzten
Zuflucht. Nach seinem Schulabschluss sah er sich
gezwungen, zwischen Literatur, Malerei und Musik
zu wihlen. Der mutige Schritt war indes mit einem
groBen Hindernis verbunden: Er verfigte tber kei-
ne formale musikalische Ausbildung und konnte
nicht einmal Klavier spielen. Das lag zum Teil an
den chaotischen Jahren des Zweiten Weltkriegs.

Kurz vor der Volljahrigkeit schien sein Traum
vom Komponistenleben unrealistisch. Zwar mag
Einojuhani Rautavaara von dem Wissen profitiert
haben, dass sein Vater Eino (1876-1939) einer der
bekanntesten Opernsinger seines Landes und Mit-
begriinder der finnischen Oper gewesen war. Zu-
dem hatte seine Cousine Aulikki Rautawaara, die
Wilhelm Furtwingler in den dreiBiger Jahren an die
Hamburger Oper geholt hatte, als Sopranistin eine
international erfolgreiche Karriere gemacht. Den-
noch hat man in Rautavaaras Elternhaus nicht tGber



Musik gesprochen und ihn kaum einmal zu Konzer-
ten mitgenommen.

Wenngleich Rautavaara zu seiner groBen Uber-
raschung an die Sibelius-Akademie aufgenommen
wurde und spiter von Jean Sibelius selbst ein her-
vorragendes Stipendium erhalten hatte, so litt er
wihrend seines Studiums an der Juilliard School
of Music (1955-1957) doch noch immer unter Min-
derwertigkeitsgefiihlen. Sein Lehrer Roger Sessions
4uBerte gegeniiber Aaron Copland, bei dem der
junge Finne gleichfalls studierte, derselbe sei zwar
duBerst begabt, kenne erstaunlicherweise eini-
ge der grundlegenden musiktheoretischen Dinge
nicht.

Amerika sollte fiir Rautavaara eine lebensverin-
dernde Erfahrung werden. Trotz seiner Studien in
Wien, Ascona und Kéln hat ihn die Neue Welt in
gewissem Sinne nie verlassen. Das Ereignis war so
intensiv, dass er seine privaten Tagebiicher von 1969
bis 1980 noch auf Englisch fiihrte. In Amerika hat-
te er sich endlich integrieren, in der internationa-
len Atmosphire aufgehen, die Vergangenheit ver-
gessen und seine europiischen Wurzeln entdecken
kénnen. Er erfreute sich einer engen Beziehung zu
der Familie Kussewitzky und stand in Kontakt mit
den Stars der Klassik wie Leonard Bernstein und
Charles Munch. Diese Verbindungen erwiesen sich
als niitzlich, als seine Musik in den siebziger Jahren
auf den Programmen der amerikanischen Sympho-
nieorchester erschien.

Diese Erfahrungen scheinen in zu groBer Menge
und zu friih gekommen zu sein: Erst spiter wurde
sich Rautavaara voll und ganz dariiber bewusst, wie
privilegiert er als junger Student gewesen war. Viel-
leicht hatte er auf Dauer in Amerika bleiben sollen?
Bald nach seiner Riickkehr in die Heimat schloss er
1959 eine Ehe, die sich fir ihn jedoch bald als eine

mitunter sogar gewalttitige und traumatische Stra-
paze erwies. Dazu das mangelnde Selbstvertrauen,
die kiinstlerischen Zweifel, familizre und andere
Probleme - eine zuriickgezogene vierte Sympho-
nie, die lauwarme Reaktion auf seine Dritte und die
Revision der beiden ersten Symphonien - stiirzten
den Komponisten in den sechziger Jahren in eine
tiefe emotionale Krise.

Damals konnte er noch nicht ahnen, dass bis zur
Urauffiihrung seiner nichsten Symphonie zwan-
zig Jahre vergehen wiirden. Waren die Fiinfziger
fir Rautavaara dank friiher Meisterwerke wie den
Ilkonen, den Pelimannit (»Spielleute«), dem Diver-
timento und dem Requiem in Our Time ein bahn-
brechendes Jahrzehnt gewesen, so waren die Sech-
ziger fir ihn eine beinahe »verlorene« Dekade. Im
Mai 1961 beschrieb er seine Stimmung in einem
Brief mit den Worten: »Ich fiihle mich recht wohl,
ich habe das weite Meer vor Augen, Stille umgibt
mich, der Lichtstrahl eines Leuchtturms, ein Stapel
Notenpapier und ein Kamin. [...] Ich warte auf ein
Wort von einer Art Gott.«

In seiner Autobiographie bemerkte Rautavaara,
dass er in den Jahren 1964-1966 nur zwei Werke
in seinen Katalog aufnahm, und diese beiden gin-
gen letztlich auf Material zuriick, das bereits Jah-
re zuvor entstanden war: »Der eigentliche Grund
fiir meine Misserfolge war natirlich ich selbst. [...]
Meine ganze Energie und Zeit wurden von den gro-
tesken Problemen meines Privatlebens aufgezehrtc,
rdumte er ein. In dieser kritischen Phase kompo-
nierte er nur noch bei Nacht und dachte daran,
sein Leben zu beenden.

Nach vielen Jahren des Zégerns und der Angst
traf Rautavaara die mutige Entscheidung, seinen
abstrakten, strengen Modernismus a la Darm-
stadt aufzugeben, um sich der Welt der Fanta-



sie, der Poesie und der Traume anzunihern. Das
mochte wie ein Neubeginn erscheinen; tatsichlich
aber hatte er schon in seiner dritten Symphonie
mit dieser Freiheit experimentiert - sogar in sei-
ner »modernsten« Phase war er im Herzen Roman-
tiker geblieben. Heute gilt seine dritte Symphonie
weithin als eine seiner gréBten Leistungen, damals
aber, bei der Auffihrung des Werkes in Helsinki,
waren nicht nur Rautavaaras Lehrer Wladimir Vogel,
sondern auch viele Musikerkollegen und die eige-
ne Ehefrau von der unverhohlenen Romantik dieser
»Bruckner-Symphonie« restlos enttduscht. Nur ein
Jahrzehnt spiter lobten dieselben Kritiker das Werk
als einen modernen Klassiker der finnischen Musik!

Die Premiere des neo-impressionistischen Or-
chesterwerkes Anadyomene - Anbetung der
Aphrodite 16st schlieBlich im Jahre 1968 die Schaf-
fenskrise und die Schreibblockade des Komponi-
sten, der auch persénlich einen Moment des Frie-
dens erlebte. Der Anadyomene folgten bald das
erste Klavierkonzert, zwei hervorragende Klavierso-
naten, True and False Unicorn und sein woméglich
beliebtestes Werk, der Cantus arcticus.

Die siebziger Jahre erwiesen sich fiir Rautavaa-
ra als eine Uberaus produktive und fruchtbare Zeit.
Eine funfjahrige Professur erlaubte es ihm, sich
mehr dem Komponieren zu widmen. Zu den Héhe-
punkten dieser Zeit gehdren sein Violinkonzert
(1977) sowie Angels and Visitations — das erste Werk
einer Reihe zum Thema »Engel«, das ihm bei einem
Spaziergang durch die StraBen von Manhattan in
den Sinn kam.

Die Idee zu einem Violinkonzert kam Rautavaa-
ra, nachdem er 1975 Juror beim Internationalen
Violinwettbewerb Jean Sibelius gewesen war. Das
Werk machte gute Fortschritte, die letzten Takte
entstanden in Manhattan, wo er zwei Wochen ver-

brachte, als er nach tber zwanzig Jahren wieder die
USA besuchte: »Ganz gleich, wie kurz dieser Auf-
enthalt war, er hatte eine lang anhaltende Wirkung
auf mich. [...] Ich befand mich in einem stindigen
Zustand der Euphorie. Der abendliche Broadway
nach einem Konzert; ein lebendiges Lichtermeer
voll frenetischer, gliicklicher Menschen, ein ganz
bestimmter Typ von Jugendlichen in den Cafés, auf
der Lincoln Center Plaza, in den Parks. Ein Sommer
voller Diifte, die noch genauso kitzeln wie damals ...
Nostalgie? Ja, unbedingt. Ich lief berauscht umher,
als wire plétzlich meine eigene Jugend um die Ecke
gekommen. Sie hat mich fest umarmt: »Wo bist du
gewesen?« Ich hatte keine Ahnung, was mit mir ge-
schah. [...] Erst hier, im Manhattan des Jahres 1977,
verstand und akzeptierte ich den Jugendlichen, der
hier 1955 umher spaziert war - ich verstand und
akzeptierte ihn. Es sollte etwas geschehen. Etwas
Entscheidendes. [...] Wie sich herausstellte, war die
Welt genauso wie zuvor und hatte sich nicht in et-
was Erbarmlicheres verwandelt, wie ich es gewesen
war. Hier war sie, und es konnte sogar sein, dass ich
zu ihr zuriickkehrtel«

Sein Besuch wurde durch die Begegnung mit vie-
len ehemaligen Kommilitonen und mit Frau Kusse-
witzky gekrént. Oftmals schien es, als sei die Zeit
stehengeblieben.

Das Violinkonzert gehért zu Einojuhani Rauta-
vaaras Meisterwerken. Die vorliegende Verdsffentli-
chung ist bereits die vierte Einspielung - ein groBer
Erfolg fiir eine zeitgendssische Komposition, die zu
Recht als zeitloser Klassiker der Moderne bezeich-
net werden darf. Rautavaara war stets sehr produk-
tiv, jedoch muss man sagen, dass nur ein kleiner Teil
seiner Werke in der urspriinglichen Form vollendet
wurde. So Uberrascht es nicht, dass auch das Vio-
linkonzert nicht der erste Versuch auf dem Gebiete



war: Aus den Tagebilichern des Komponisten geht
hervor, dass er im Sommer 1969 ein viersitziges
Violinkonzert orchestriert hatte, von dem er aber
nur den vierten Satz anerkannte, den er 1970 als
Dithyrambos verdffentlichte. Es mussten beinahe
zehn Jahre vergehen, bis schlieBlich das hier vor-
liegende, diesmal zweisitzige Werk, vollendet war.

Die Musik beginnt in einer eindringlichen, nicht-
lich-traumartigen Landschaft. Das von Harfe und
Streichern begleitete Duo der Violine und der Ce-
lesta erzeugt eine schwermiitige Stimmung, und
die Reise beginnt. Die Sologeige, so der Kompo-
nist, »befindet sich anscheinend auf einer Reise, in
deren Verlauf sie auf immer neue Ausblicke und
Situationen st5Bt«. Bei einem der Héhepunkte des
ersten Satzes ([1] 11:48) bemerkt der Komponist:
»Erschaffe einen Horizont«. Hier scheint plétzlich
der Himmel aufzureiBen. Nach einer Pause kehrt
die Musik zum Anfang des Satzes zuriick. Der Rei-
sende ist wieder am Ausgangspunkt angekommen.
Rautavaara erklirte, dass sich der erste Teil des
Werkes als Verschmelzung des klassischen Kopf-
satzes mit einem langsamen Satz betrachten lasst,
wohingegen der zweite Teil eine Kombination von
Scherzo und Finale darstellt.

Eine Uberbordende Kraft und Rhythmik prigt
den stiirmischen zweiten Teil, Energico, der sich
fur den Solisten als eine wahre tour de force erweist,
bis ein langes, ruhiges Oboensolo den Vorwirts-
drang unterbricht. Die Geige fillt ein und spielt
eine Kadenz, deren ersten Abschnitt der Kompo-
nist ausgeschrieben hat, wohingegen der zweite
Abschnitt derselben frei improvisiert werden kann.
Gegen Ende des Werkes steigert sich das Tempo
wieder, bevor die Musik auf einem Dur-Akkord en-
det: »Genau diese letzten Seiten des Konzertes mit
dem furiosen Stresso-Finale entstanden im New

Yorker Manhattan [...] Ich wusste, dass die Violin-
stimme ihren letzten Moment leidenschaftlich und
ruhelos ausleben und bis zu den letzten Takten des
Stiickes unaufhaltsam in die Textur des Orchesters
eindringen sollte«, schreibt der Komponist im Vor-
wort der gedruckten Partitur.

Kurz nach dem Abschluss des Violinkonzerts
kiindigte Rautavaara zu allgemeiner Uberraschung
an, dass er sich fur immer aus der Offentlichkeit
zuriickziehen werde und zu seinem 50. Geburtstag
keine Feierlichkeiten stattfinden sollten. Infolgedes-
sen trat er von samtlichen administrativen Amtern
zuriick, und auch seine Rundfunksendungen gab er
auf. Eine kleine Ausnahme machte er 1980, als er
mit mehreren finnischen Komponisten fiir ein Buch
interviewt wurde, in dem auch sein eingangs zitier-
tes Credo erschien. In dieser Publikation verteidigt
er nachdriicklich seine frihen Experimente; unter
anderem spricht er davon, dass die Gesetze der
Natur wie auch jene der Musik fehlbar seien. Sein
neues Violinkonzert sowie die Annunciations und
den Angel of Dusk bezeichnete er als Schépfungen,
die er endlich als die wahren Représentanten seiner
Asthetik erkennen kénne: »In diesen Kompositio-
nen halte ich mich fiir einen smodernen< Komponi-
sten. Ich weiB sehr wohl, dass diese Kompositionen
fir viele Avantgardisten vielleicht sogar reaktionir
sind. Sie lesen ihren eigenen Modernismus so, wie
die Zeugen Jehovas die Bibel lesen: Sie befolgen
die Speisevorschriften des Moses, leugnen aber
das Geheimnis Christi.« Rautavaara erklirte, dass
er den letzten Teil seines Lebens als »ein Einsied-
ler (= Mystiker)« fiihren werde und fuhr fort: »lch
wiinschte mir, in Ruhe meine Musik zu machen,
und beinahe wiinschte ich mir, dass niemand meine
Musik spielte. Dann misste ich mir keine Gedanken
Uber ihre mégliche Rezeption oder Nicht-Rezeption



machen. Ich wiirde einfach fiir mich selbst Musik ma-
chen ..«

Bald sollten sich die Dinge dndern: Mit der 1982
geschlossenen zweiten Ehe erfuhr der Komponist
den woméglich gréBten Wendepunkt seines Privat-
lebens. Bald folgte ein weiteres Glanzlicht: Zu sei-
nem 60. Geburtstag schenkte man ihm 1988 die ge-
druckten Partituren seiner bis dato finf Symphonien,
und er erfuhr, dass die Aufnahmesitzungen zu die-
sen Werken im Gange waren. Rautavaara war sich
bewusst, welch ein Gliick das fiir einen zeitgendssi-
schen Komponisten bedeutete. Bald darauf erschien
unter groBem Beifall seine in finnischer Sprache ver-
fasste Autobiographie, auf deren letzten Seiten vom
Gliick die Rede ist: »lch behaupte, dass ich ein Asket
bin. Das mag fiir manchen eine Uberraschung sein.
[...] Letzten Endes haben fiir mich diejenigen Dingen
den gréBten Wert, die das Ziel férdern, lieben und
respektieren, fiir das mein Leben nur ein Instrument
ist: die Welt meiner Kunst, die Schaffung einer Welt
der Schénheit. Ganz unbefangen betrachte ich mich
hier und jetzt als gliicklich. Und das ist nicht einmal
eine lllusion. [...] Ich habe eine moderate Gesund-
heit, eine Arbeit, die ich liebe, eine sogenannte per-
fekte Beziehung, ein schénes Haus mit Garten und
Biichern, ein hinreichendes Einkommen und keinen
Reichtum. Das sind die Voraussetzungen fiir Gliick.
[...]lch Gberlegte und kam zu dem Schluss, dass zwei
Jahre eines solch perfekten Lebens alles sind, was
sich ein Stinder wie ich wiinschen kann - was dariiber
hinausginge, wire absoluter Uberfluss und unver-
diente Fiille.« In dieser geistigen Verfassung kompo-
nierte Einojuhani Rautavaara seine weiteren Werke.

Der internationale Durchbruch gelang ihm Ende
der neunziger Jahre. Die Ersteinspielung seiner sieb-
ten Symphonie Angel of Light kam 1996 heraus und
wurde schnell zu einem groBen, mit mehreren Prei-

sen ausgezeichneten Welterfolg. 1997 und 1998 er-
hielt er in Cannes die Preise der MIDEM, und sein
70. Geburtstag wurde weithin gefeiert. Vom Phila-
delphia Orchestra kam der Auftrag zu seiner achten
Symphonie, und Vladimir Ashkenazy brachte Rauta-
vaaras drittes Klavierkonzert The Gift of Dreams
zur Urauffihrung. Inzwischen entstand fiir die BBC
Proms 1999 das dreisitzige Orchesterwerk Autumn
Gardens.

Der Herbst war seit jeher Rautavaaras Lieblings-
jahreszeit. Viele seiner Kompositionen - wie etwa der
Cantus Arcticus — behandeln ein herbstliches The-
ma. Die Autumn Gardens sind leicht orchestriert,
wobei die Streicher und das zwiefache Holz die
zentralen Rollen spielen. Helle Farben und Nostal-
gie dominieren. In seinen Tagebiichern bezeichne-
te Rautavaara das Werk als eine »groBartige Me-
lancholie«. Der erste Satz, Poetico, fuBt auf einem
Thema aus der Oper Auringon talo (»Das Haus der
Sonne«). Hier scheinen sich schier endlose Melodie-
linien frei und véllig unbehindert auszubreiten: »lch
habe den Komponisten oft mit einem Gértner ver-
glichen: Beide sind eher mit der Beobachtung und
Uberwachung als mit dem Erbauen oder dem Zu-
sammensetzen fertiger Teile und Elemente befasst.
AuBerdem wire es mir lieb, wenn meine Komposi-
tionen dem freien, organischen Wuchs eines sengli-
schen Gartens¢ dhnelten und nicht einem »franzési-
schen Garten, der geometrisch auf kantige Formen
getrimmt ist.«

Die heitere Herbstlandschaft des ersten Satzes
wird nur kurz von zwei Abschnitten unterbrochen:
Pesante (ab E 3:42) und Agitato (ab 5:19). Der
Satz gipfelt in der Wiederholung eines Themas, das
deutlich an den Schluss des Strawinskij'schen Feuer-
vogels erinnert - dann folgt ohne Unterbrechung der
zweite Satz. Dieses Tranquillo beginnt mit den fei-



erlichen Streichern, zu denen hernach Holzbliser-
motive hinzutreten, die an die sechste Symphonie
von Jean Sibelius denken lassen. Das Werk endet
mit einem schnellen, verspielten Giocoso e leggiero.
Diese Stimmung wird Cantando con calore vom Vi-
braphon unterbrochen (ab E 3:38). Der Abschnitt
fiihrt zu einem allmahlichen Nachgeben des Tempos,
bis sich die Feierlichkeit des langsamen Mittelsatzes
wieder einstellt. Dazu Rautavaara: »Der Herbst ist
auch eine Zeit der Farben und des Todes. Am Ende
verwandelt sich die Musik in einen festlichen, con
grandezza ersterbenden Tanz. Vielleicht trigt sie
das Echo einer Sarabande tiber die sterbende Pracht
des Sommers in sich«. So enden die Autumn Gar-
dens, eines der »sibelischsten« Werke Rautavaaras -
und ein solches, das man neben den acht numerier-
ten Symphonien des Komponisten vielleicht als eine
leichtere »Sinfonietta« bezeichnen kénnten.

Die Sérénade pour mon amour aus dem Jahre
2016 fillt in Einojuhani Rautavaaras allerletzte Lebens-
phase. Seine weltweit gewachsene Reputation als ei-
ner der bedeutendsten Komponisten der Gegenwart
hatte zu einer Flut neuer Auftragswerke gefiihrt, die
2003 ihren Héhepunkt erreichte. Eben erst war die
neue, zweieinhalbstiindige Oper Rasputin uraufge-
fiihrt worden, und schon entstanden neue groBe
Orchesterwerke. Diese Umstinde fiihrten im Janu-
ar 2004 zu einem Krampfanfall, der einen langwie-
rigen Aufenthalt auf einer Intensivstation nach sich
zog. Die Aussichten waren duBerst triibe, doch wie
durch ein Wunder uberlebte der 75-jdhrige Kompo-
nist. Nach sechs Monaten wurde er im August aus
dem Krankenhaus entlassen - natirlich nicht ohne
tiefe gesundheitliche Spuren. Nach und nach erholte
sich Rautavaara soweit, dass er wieder komponieren
konnte und neue Auftrige erhielt. Doch deutlicher

als je zuvor war er sich dariiber klar, dass jeder die-
ser Auftrige sein letzter sein konnte.

Im Jahre 2016 begann er fir Hilary Hahn mit sei-
nen Deux Sérénades fiir Violine und Orchester. Die
Geigerin hatte ihn eigentlich um ein neues Konzert
gebeten, doch hielt der Komponist diese Aufgabe
angesichts seines gebrechlichen Zustands fiir zu ge-
waltig. Die Sérénade pour mon amour ist das erste
der zwei geplanten Stiicke und sollte das letzte Werk
aus der Feder des Komponisten werden: Wihrend
Kalevi Aho die zweite Serenade nach dem Tode sei-
nes Lehrers fertigstellte und orchestrierte, lag die er-
ste bereits vollstindig vor. Es fehlten lediglich die dy-
namischen Markierungen.

Dieses intime, schéne Stiick ist nicht weit von den
Klangwelten eines Ralph Vaughan Williams oder des
spiten Jean Sibelius entfernt. Der englische Kom-
ponist gehdrte zu Rautavaaras Helden, seit ein Ver-
wandter dem Teenager die Einspielung einer Sym-
phonie geschenkt hatte, wihrend ihm Sibelius auf
der andern Seite durch seine groBziigige Unterstiit-
zung das Studium in den USA erméglicht hatte. Es ist
bemerkenswert, dass auch Sibelius zwei Serenaden
fiir Violine und Orchester geschrieben hatte.

Die Sérénade pour mon amour fir Violine und
Streicher hat Einojuhani Rautavaara seiner Frau und
Muse gewidmet: »Musik schreiben, meine Frau lie-
ben« - das war das Motto, das er in den letzten Jahr-
zehnten seines Lebens oftmals wiederholte. Diese
Serenade ist ein gebiihrendes Zeugnis dafiir. Aus
dem bescheidenen Wunsch nach zwei gliicklichen
Jahren mit seiner Frau wurden mehr als dreiBig
Jahre des gemeinsamen Lebens mit seiner Muse.

- Joel Valkila



Der schwedische Geiger UIf Wallin studierte an
der Kbéniglichen Musikhochschule in Stockholm
bei Prof. Sven Karpe und spater an der Universitit
fiir Musik und darstellende Kunst in Wien bei Wolf-
gang Schneiderhan.

Ulf Wallin widmet sich der Solo- wie der Kam-
mermusikliteratur mit der gleichen Hingabe. Kon-
zertreisen haben ihn durch ganz Asien, Europa und
die USA gefiihrt, wobei er unter Dirigenten wie
Jesus Lépez Cobos, Manfred Honeck, Paavo Jarvi,
Andrew Manze, Esa-Pekka Salonen, Walter Weller
und Franz Welser-Mést gespielt hat. Kammermu-
sikpartner unter anderem von Bruno Canino, Bar-
bara Hendricks, Heinz Holliger, Elisabeth Leonskaja,
Roland Péntinen und Andrés Schiff.

UIf Wallin ist regelmaBig bei international renom-
mierten Festivals zu Gast, wie dem Luzern Festival,
den Berliner Festwochen, den Musiktagen Mond-
see, der Schubertiade Feldkirch, dem Schleswig-
Holstein Musik Festival, dem Festival Pablo Casals
de Prades und dem Marlboro Music Festival.

Er ist auf bedeutenden Konzertpodien aufgetre-
ten wie der Berliner Philharmonie, La Scala di Mila-
no, Théatre des Champs-Elysées Paris, der Wigmo-
re Hall und dem Wiener Musikverein.

Sein reges Interesse an zeitgendssischer Musik
hat zu einer engen Zusammenarbeit mit bedeu-
tenden Komponisten wie Anders Eliasson, Alfred
Schnittke und Rodion Shchedrin gefiihrt.

Er hat zahlreiche Aufnahmen fiir Rundfunk und
Fernsehen gemacht. Seine Produktionen mit Gber
50 CD-Aufnahmen (BIS, epo, EMI und BMG) ha-
ben groBe Anerkennung und Aufmerksamkeit in
den internationalen Medien gefunden.

Ulf Wallin ist Professor an der Hochschule fiir
Musik »Hanns Eisler« in Berlin und Gastprofessor
an der Universitat fir Musik und darstellende Kunst

in Wien. Er ist Jurymitglied bedeutender Wettbe-
werbe wie dem Internationalen Musikwettbewerb
der ARD in Miinchen, dem Internationalen Joseph
Joachim Violinwettbewerb in Hannover sowie dem
Internationalen Fritz Kreisler Violinwettbewerb in
Wien. 2013 wurde er mit dem Robert-Schumann-
Preis der Stadt Zwickau ausgezeichnet. 2014 wurde
er zum Mitglied der Kéniglichen Schwedischen Mu-
sikakademie ernannt.

Ulf Wallin spielt eine Violine von dem venezia-
nischen Meister Domenico Montagnana aus dem
Jahr 1746.

Die Wurzeln des Turku Philharmonic Orchestra
reichen bis in das Jahr 1790, das heiBt bis zur Griin-
dung der Musikalischen Gesellschaft von Turku, zu-
riick. Somit ist es das &lteste Orchester Finnlands
und eines der iltesten der Welt. Chefdirigent des
heute 74-képfigen Klangkérpers ist John Storgérds;
ihm gingen Leif Segerstam und Olli Mustonen vor-
auf. Christian Kluxen ist der erste Gastdirigent der
Philharmoniker, Sebastian Fagerlund »composer in
residence« und Mikko Heinié Ehrenkomponist.

Das Orchester bereiste Schweden, Dinemark,
Norwegen, Estland, Belgien, Russland, Deutschland,
Ungarn und China. 1979 veréffentlichte es sein ers-
tes Album, dem eine rege Aufnahmetitigkeit folg-
te. Viele seiner Einspielungen haben die Platingren-
ze Uberschritten. Die Aufnahmen des Orchesters
wurden mit Preisen wie dem Emma Award und dem
ICMA Award ausgezeichnet.

Im Herbst 2026 wird ein neuer Abschnitt in der
Geschichte des Turku Philharmonic Orchestra ein-
geleitet, wenn die Philharmoniker in den neuen
Konzertsaal Fuuga umziehen. Zusitzlich zu den wé-
chentlichen Sinfoniekonzerten veranstaltet das Or-
chester regelmiBig Kammermusikkonzerte in den



historischen Konzertsilen von Turku. Das Orches-
ter nimmt auch an Opernproduktionen teil, orga-
nisiert Konzerte und Veranstaltungen firr die ganze
Familie und leistet viel Offentlichkeitsarbeit. AuBer-
dem iibertragt das Turku Philharmonic Orchestra
regelmiBig Live-Konzerte auf seiner Website.

Ari Petteri Rasilainen wurde 1959 in Helsinki gebo-
ren. Vor seiner Tatigkeit als Dirigent spielte Ari Rasi-
lainen im Finnischen Radio-Sinfonie-Orchester und
war von 1980 bis 1986 Konzertmeister der 2. Violi-
nen im Philharmonischen Orchester von Helsinki.
Weiterhin trat er als Solist sowie als Kammermusi-
ker auf, wobei die Kammermusik auch heute noch
zu seinen Leidenschaften zihlt.

Er studierte Dirigieren bei Jorma Panula und
Arvid Jansons an der Sibelius Akademie. AuBerdem
erhielt er Geigenunterricht bei Alexander Labko in
Berlin. 1989 konnte er in Kopenhagen mit dem zwei-
ten Preis beim Internationalen Dirigierwettbewerb
Nicolai Malko seine erste internationale Anerken-
nung erringen.

Von 1985 bis 1989 war Rasilainen Chefdirigent des
Symphonieorchesters von Lappeenranta sowie von
1989 bis 1994 Erster Gastdirigent Philharmonischen
Orchesters von Tampere.

In den Jahren 1994 bis 2002 war er Chefdirigent
des Norwegischen Radiosinfonieorchesters. Zudem
dirigierte er das deutsche Bundesjugendorchester.
Er war Chefdirigent des Jyviskyld Symphony Or-
chestra (1994-1998) und der Pori Sinfonietta (1994-
2004). Von 2002 bis 2009 war er Chefdirigent und
kiinstlerischer Leiter der Staatsphilharmonie Rhein-
land-Pfalz. Seit 2002 war er tberdies Erster Gastdiri-
gent des Alborg Symphony Orchestra. Danach war
er Chefdirigent der Stuidwestdeutschen Philharmo-
nie in Konstanz.

Ari Rasilainen hat mit unzahligen namhaften Solis-
ten wie Montserrat Caballé, Nigel Kennedy, Frank-
Peter Zimmermann, Christian Tetzlaff, Hildegard
Behrens, Sol Gabetta, Juliane Banse, Lucia Aliberti,
Bernd Glemser, Hakan Hardenberger, Sergej Naka-
riakov, Matti Salminen und Olli Mustonen zusam-
mengearbeitet.

Seit 1982 zeigen zahlreiche CD-Einspielungen bei
verschiedenen Labels wie Sony, Finlandia Records,
Apex, €po, Naxos das kiinstlerische Spektrum des
Dirigenten. Zu den mehr als 70 Einspielungen ge-
héren unter anderem eine groBe Anthologie mit
der Symphonik seines Landsmannes Aulis Sallinen
sowie die Natursymphonie von Siegmund von Hau-
segger.

Im Jahr 2011 ernannte die Musikhochschule
Wiirzburg Ari Rasilainen zum Professor fiir Dirigie-
ren.
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Einojuhani Rautavaara 1928-2016
Violin Concerto - Sérénade pour mon amour
Autumn Gardens

CREDO

It is my belief that music is great if, at some mo-
ment, the listener can feel ‘a glimpse of eternity
through the window of time” it is an experience of
which Arthur Koestler calls ‘the oceanic feeling’.
This, to my mind, is the only true justification for all
art. All else is of secondary importance.

Greatness is not quantitative: | have experienced
this in the past even in such a delicate miniature as
Debussy’s prelude Des Pas sur la Neige. And | have
continuously failed to achieve this in few of my gi-
gantic programmatic works. (Not even to mention
my several ‘interesting’ and ‘good’ compositions.)

Einojuhani Rautavaara, 1980

Einojuhani Rautavaara was one of the leading post-
war figures in Finnish contemporary music and
rose to considerable international fame during the
1990s. Rautavaara was a frequent guest on national
television and radio broadcasts and published sev-
eral books in Finnish. An aura of mystery always sur-
rounded his public persona. His youthful charisma,
optimistic outlook, sophisticated manner and elo-
quence that appealed to both young and old were
as important as his artistic work.

Besides music, Rautavaara showed profound
knowledge in many fields in his discussions and
writings. Literature, in particular, was close to his
heart. Rautavaara wrote nearly all of his opera li-
bretti himself. In addition to his native Finnish, Rau-
tavaara had excellent command of reading and writ-
ing in English, German and Swedish, and also read

literature in French. Rainer Maria Rilke, Carl Jung,
James Joyce, Edgar Allan Poe, T.S. Eliot, Federico
Garcia Lorca, Aleksis Kivi and Milan Kundera were
among some of the authors that left a lasting im-
pression on the composer and his views.

Rautavaara’s choice to become a composer in the
late 1940s was not an easy one, having lost his fa-
ther at the age of 10 and his mother only a few
years later. He had no siblings and was traumatized
by the war. He was dependent on the support and
generosity of his mother’s sister. Music and art be-
came the ultimate refuge for him. After graduat-
ing from school, Rautavaara had to make a decision
between literature, painting, and music. However,
there was a significant obstacle to consummating
his dream - Rautavaara had no formal training in
music and could not even play the piano. This was
partially due to the chaotic years of World War II.
As he was coming of age, Rautavaara's dream to be-
come a composer seemed unrealistic. Rautavaara
undoubtedly benefited from the knowledge that his
father, Eino Rautavaara (1876-1939), had been one
of the founders of Finnish opera and among the
most well-known opera singers in his country. Also,
Rautavaara’s cousin, soprano Aulikki Rautawaara
was handpicked by Wilhelm Furtwingler to join the
Hamburg opera in the 1930s and had enjoyed a suc-
cessful international career in music. Yet music was
not discussed in Rautavaaras childhood home and
he was hardly ever taken to concerts.

Although Rautavaara was enrolled at the Sibel-
ius Academy and later received a merit scholarship
from Jean Sibelius himself (to his great surprise) to
study at Juilliard from 1955-1957, he continued to
suffer from feelings of inferiority. His teacher there,
Roger Sessions, noted to Aaron Copland, anoth-



er of Rautavaara’s teachers, that Rautavaara was ex-
tremely talented but surprisingly unaware of some
of the basic aspects of music theory.

Living in America was a life-changing experience
for Rautavaara. Rautavaara had also studied in Vien-
na, Ascona and Cologne, but in some sense, Amer-
ica never left him. The experience was so intense
that even many years later, Rautavaara’s personal
diaries from 1969 to 1980 were written in English.
It was in America where Rautavaara could final-
ly blend in, disappear into its international atmo-
sphere, forget the past and discover his own Euro-
pean roots. Rautavaara enjoyed a close relationship
with the Koussevitzky family and associated with
celebrated stars of classical music including Leon-
ard Bernstein and Charles Munch. These connec-
tions proved useful when his music started to be
programmed by American orchestras in the 1970s.

These experiences were maybe even too much
too soon, and only afterwards was Rautavaara able
to fully understand how privileged he had been as
a young student. Perhaps Rautavaara should have
settled permanently in America? After returning to
Finland, Rautavaara quickly married in 1959. Howev-
er, the relationship soon proved draining for Rau-
tavaara, even becoming violent and traumatic. This,
alongside his lack of self-confidence, artistic self-
doubt, family problems, and other issues including
a withdrawn 4th Symphony, lukewarm reception for
his 3rd Symphony, and the revision of his first two
symphonies plunged him into a deep emotional cri-
sis. At that point, Rautavaara could not know that
it would take 20 more years for his next symphony
to be premiered. While the 1950s had been a break-
through decade for Rautavaara with such early mas-
terpieces as Icons, The Fiddlers, Divertimento and

Requiem in Our Time, the 1960s was nearly turning
out to become a ‘lost decade’ for the composer.
In a letter dated in May 1961, Rautavaara described
his mood in these words: “I feel relatively well, |
have the sea wide open in front of my eyes and a
silence that surrounds me, a flash of beam from a
lighthouse, pile of sheet music and a fireplace. (...)
| am waiting for a word, from some type of a god.”
Rautavaara himself noted in his autobiography
that during the years 1964-1966 he added only two
new titles to his catalogue of works and both works
were actually based on material written already
years earlier. “The actual reason for my failures was,
of course, myself. (...) All of my energies and time
were consumed by the grotesque-like problems in
my private life”, Rautavaara explains. During this
critical period, Rautavaara wrote music only during
at night and contemplated ending his own life.
After many years of hesitation and fears, Rau-
tavaara made a brave decision to abandon his ab-
stract and strict Darmstadt modernism and ap-
proach the world of fantasy, poetry, and dreams.
Although this seemed like a new start, this free-
dom was in fact something that Rautavaara had al-
ready experimented with in his 3rd Symphony. Even
during his most strict period of Modernism, he had
remained a romantic at heart. Today, his 3rd Sym-
phony is widely considered as one of his greatest
achievements, but Rautavaara’s teacher Wladimir
Vogel, who heard the performance of the sympho-
ny in Helsinki, as well as many of Rautavaara’s music
colleagues, including his own wife, were complete-
ly disappointed by Rautavaara’s unabashed romanti-
cism in this ‘Brucknerian symphony’. Yet, only one
decade later the very same critics were praising the
work as a modern classic of Finnish music! Finally,



it was the premiere of his neo-impressionist orches-
tral work Anadyomene - Adoration of the Aphro-
dite which ended the composer’s creative crisis in
1968 and broke through his writer's block. There
was also a moment of calm in Rautavaara’s person-
al life. Anadyomene was soon followed by his Pia-
no Concerto No. 1, two outstanding piano sonatas,
True and False Unicorn, and perhaps his most pop-
ular work, Cantus arcticus.

The 1970s proved to be an extremely prolific pe-
riod for Rautavaara. A 5-year professorship enabled
him to dedicate more time to composing. The high-
lights of this period include his Violin Concerto
(1977) and Angels and Visitations - the first in a se-
ries of angel-themed compositions which came to
him while walking down the streets of Manhattan.

The idea of writing a violin concerto came to Rau-
tavaara after being a member in the jury of the In-
ternational Jean Sibelius Violin Competition in 1975.
Work progressed quickly and Rautavaara wrote the
final bars to the concerto in Manhattan during a
2-week stay - his first visit to the United States in
more than 20 years. Rautavaara writes, “No matter
how short that stay was, it had a long-lasting ef-
fect on me. (...) | was in a constant state of eupho-
ria; Broadway in the evening after a concert; a liv-
ing sea of lights crowded with humans, frenetic and
happy, all filled with a certain type of youth, in the
cafés, at the Lincoln Center Plaza, in the parks. A
summer filled with fragrances, tickling exactly in the
same way as back then...Nostalgia? Yes, absolutely.
| was walking around as if intoxicated, as if my own
youth had suddenly arrived just around the corner.
It took me into its tight embrace: ‘“Where have you
been...?’ | had no idea what was happening to me.
(...) It was only here in Manhattan in 1977 when |

fully understood and accepted that youth who had
been walking here in 1955 - | understood and ac-
cepted. Something was about to happen. Some-
thing decisive. (...) As it turned out, the world had
stayed just the same as it had been and not turn-
ing into something more miserable, like | had been.
Here it was, and it would even be possible for me
to return into it!”

Rautavaara’s visit was crowned by the opportu-
nity to meet many of his past fellow students as
well as Mrs. Koussevitzky. To him, it seemed as if
time stood still.

Einojuhani Rautavaara’s Violin Concerto is one of
the composer’s masterpieces. This present release
is already the fourth recording of the concerto -
a major achievement for a contemporary work of
music that can be rightfully described as a timeless
modern classic. Rautavaara had always been a pro-
lific composer, yet only a small number of his com-
positions were completed in their original form.
Therefore, it is not surprising that this work was
actually not the composer’s first attempt at writing
a violin concerto. Based on his diaries, Rautavaara
was also composing a 4-movement violin concerto
in the summer of 1969. Eventually, only the fourth
movement was approved by the composer and lat-
er published as Dithyrambos (1970). It took nearly
ten more years before Rautavaara finally wrote and
completed his violin concerto - this time in two
movements.

Rautavaara’s Violin Concerto starts with a haunt-
ing, dream-like nocturnal landscape. A duo of violin
and celesta, accompanied by the harp and strings,
initially creates a gloomy mood. According to the
composer, the solo violin “appears to be on a jour-
ney, where it continually encounters new vistas and



situations”. One of the highlights of the 1st move-
ment appears at the composer’s indication “Create
a horizon...” ( 11:48) where the heavens seem to
suddenly open up. After a pause, the music from
the beginning of the movement returns. The trav-
eller has now come full circle. Although written in
two movements, the composer states that the first
movement can be regarded as a combination of a
classical sonata first movement and a slow move-
ment, and the second as a scherzo and finale. The
violent second movement entitled Energico bursts
forth with urgent energy and rhythm, a real tour de
force for the solo violin, before being interrupted
by a long, tranquil oboe solo. The violinist joins in
and plays a cadenza. The first part of the cadenza is
written out, but the latter part can be freely impro-
vised by the soloist. Towards the end of the move-
ment, the pace picks up again before triumphant-
ly concluding on a major chord. “Precisely these
last pages of the concerto, containing the furious
stresso finale, were written in New York’s Manhat-
tan. (...) | realized that the violin part should live its
final moment passionately and restlessly, untiringly
penetrating the orchestral texture right up to the
very last bars of the piece,” the composer writes in
the preface to the published score.

Soon after completing his Violin Concerto, Rau-
tavaara announced to everyone’s surprise that he
would permanently withdraw from public life and
that there would be no celebrations for his 50th
birthday. Consequently, Rautavaara resigned from
all his board memberships and discontinued his ra-
dio programs. Rautavaara made a slight exception
to this in 1980 when he was interviewed for a book
alongside several other Finnish composers, and it
was here that he published his “Credo” quoted at

the beginning of this text. In this book, Rautavaara
makes a powerful defence of his past experiments,
and among other things discusses the fallibility of
the laws of nature and the laws of music. He points
out his recent Violin Concerto, Annunciations and
Angel of Dusk as being compositions that he can
finally approve of as true manifestations of his aes-
thetics. “In these compositions | believe myself to
be a ‘modern’ composer. | am totally aware that to
many avant-gardists these compositions might even
be reactionary. They are reading their own modern-
ism like Jehovah's Witnesses are reading the Bible:
obeying the dietary rules of Moses but denying the
mystery of Christ.” Rautavaara explained that for
the final part of his life he would be “a hermit (= a
mystic)” and added: “I would wish to make my mu-
sic in peace, and | almost wish that nobody would
play my music. | would not then need to think about
its possible reception or non-reception. | would
simply make music only for myself...”

However, things were soon to change. Rau-
tavaara’s second marriage in 1982 was perhaps the
biggest individual turning point in the composer’s
life. Another highlight soon followed. In 1988, Rau-
tavaara received the published scores of all of the
five symphonies he had written until then as a gift
for his 6oth birthday, and also learned that record-
ing dates for them were being planned. Rautavaara
understood how fortunate this was for a contem-
porary composer. Soon after, Rautavaara’s autobi-
ography was published in Finnish to great acclaim.
In the final pages of his autobiography, Rautavaara
writes about happiness, “I claim to be an ascetic,
which might be a surprise for some. (...) In the end,
| value most in life the things which promote, cher-
ish, and respect the goal to which my life is only an



instrument: the world of my art, the creation of a
world of beauty. Without shame, | consider myself
happy, here and now. And this is not even an illu-
sion. (...) | have moderate health, work that | love,
a so-called perfect relationship, a beautiful home
with a garden and books, sufficient income, and no
wealth. The prerequisites for happiness. (...) | pon-
dered and decided that two years of such perfect
life would be the only thing a sinner like me could
ask for — what would go beyond this would be ab-
solute exuberance and undeserved plentifulness.”
Rautavaara wrote his remaining works in this state
of mind.

Einojuhani Rautavaaras international break-
through materialized in the late 1990s. The world
premiere recording of his seventh symphony, An-
gel of Light, was released in 1996 and soon became
a major international success, winning several
awards. Rautavaara won the MIDEM Cannes Award
in 1997 and 1998 and his 70th birthday was wide-
ly celebrated. The Philadelphia Orchestra commis-
sioned him to write an eighth symphony and Vlad-
imir Ashkenazy premiered Rautavaara’s third piano
concerto, The Gift of Dreams. Between these, Rau-
tavaara wrote a three movement orchestral work
Autumn Gardens (1999) for the BBC Proms of that
year.

Rautavaara had always had a deep love for au-
tumn, his favourite season. Many of Rautavaara’s
compositions also have an autumnal theme, in-
cluding Cantus Arcticus. Autumn Gardens is
sparsely orchestrated with the strings and double
woodwinds having the central role. The work is
dominated by bright colours and nostalgia. Upon
completion, Rautavaara himself called this work
in his diaries as “grandiose melancholy”. The first

movement entitled Poetico is based on a theme
from his opera The House of the Sun (Auringon
talo). Almost endless melodic lines seem to expand
here without restraint. Rautavaara himself wrote in
the preface to the score, “| have often likened the
composer to a gardener: both are observers and
overseers of organic growth rather than builders or
assemblers of ready parts and elements. | would,
furthermore, like my compositions to resemble an
‘English garden’, free-growing and organic, as op-
posed to a ‘French garden’, geometrically trimmed
in angular shapes.”

The serene autumnal landscape of the 1st move-
ment is only briefly interrupted by two sections, Pe-
sante (starting at E 3:42) and Agitato (starting at
5:19). The movement then culminates in the repeti-
tion of a theme quite reminiscent of the ending of
Stravinsky's Firebird before continuing immediate-
ly into the second movement. The brief and slow
Tranquillo starts solemnly with strings only before
woodwind motifs join in a reminiscence of Sibelius’s
6th Symphony. The work concludes with a quick
and playful Giocoso e leggiero. The mood is inter-
rupted by the vibraphone at [6]3:38 (Cantando con
calore). This section gradually slows to the solemni-
ty of the slow second movement. Rautavaara writes,
“autumn is also a time of colour, and of death. At
the end the music turns into a dying festive dance
con grandezza. Maybe it bears the echo of a sara-
bande to the dying splendour of summer.” Thus
ends Autumn Gardens, one of Rautavaara’s most
Sibelian works, and a work that could be perhaps
also described as a lighter ‘Sinfonietta’ alongside
the composer’s eight numbered symphonies.

Sérénade pour mon amour (2016) was written
late in Rautavaara’s life. The composer’s increas-



ing international reputation as one of the most im-
portant living composers had inspired a flow of new
commissions culminating in 2003. Rautavaara’s two-
and-half-hour long new opera had just been pre-
miered and the composer was already writing new
large orchestral works. These circumstances led to
a seizure in January 2004 and a 6-month stay in an
intensive care unit. He was not expected to live, but
the 75-year-old composer miraculously survived
and was released from hospital in August 2004. Nat-
urally, this experience left a deep mark on the com-
poser’s health. Gradually, Rautavaara recovered
well enough to be able to return to composing and
began receiving new commissions. However, more
than ever before, Rautavaara realized that each new
commission could be his last.

In 2016, Rautavaara began writing his Deux
Sérénades for violin and orchestra for Hilary Hahn.
Hahn had originally requested a new violin concer-
to, but the composer considered writing a full-scale
concerto as too daunting a task in his fragile con-
dition. Sérénade pour mon amour is the first of
the two serenades, and it turned out to be the last
work completely penned by the composer. While
Rautavaara’s pupil Kalevi Aho had to finish and or-
chestrate the second serenade after the compos-
er’s death, the first serenade was already complete
and only lacked dynamic markings. In this intimate
and beautiful piece, Rautavaara is not far away from
the sound world of Vaughan Williams or late Sibel-
ius. Vaughan Williams had been one of his heroes
since his teenage years after receiving a recording
of one of his symphonies as a gift from a relative.
And the generous support offered by Sibelius had
made it possible for Rautavaara to study in the Unit-
ed States in the 1950s. It is also worthy to note that

Sibelius also wrote Two Serenades for violin and
orchestra. Scored for violin and strings, it is fitting
that Sérénade pour mon amour - a work dedicated
to his wife and muse - would be the last one from
his pen. “Writing music and loving my wife” was the
motto which the composer often repeated during
the last decades of his life. This serenade is a fitting
testament to this. Rautavaara’s modest request of
two years of happiness with his wife had turned into
more than 30 years of life together with his muse.

- Joel Valkila



Ulf Wallin



The Swedish violinist Ulf Wallin studied at the Roy-
al College of Music in Stockholm with Prof. Sven
Karpe and at the University of Music and Perform-
ing Arts in Vienna with Wolfgang Schneiderhan.

Concert tours have taken him to Asia, Europe
and the United States. He has worked with such
eminent conductors as Jes(s Lopéz Cobos, Man-
fred Honeck, Paavo Jirvi, Andrew Manze, Esa-Pek-
ka Salonen, Walter Weller and Franz Welser-Mast.
Always in great demand as a chamber player Ulf
Wallin has worked with artists like Bruno Canino,
Barbara Hendricks, Heinz Holliger, Elisabeth Leons-
kaja, Roland Péntinen und Andras Schiff.

Ulf Wallin has appeared at numerous major fes-
tivals including the Lucerne and Berlin music festi-
vals, the Schleswig-Holstein Festival, the Schuber-
tiade in Schwarzenberg, Musiktage Mondsee,
Festival Pablo Casals de Prades and Marlboro Mu-
sic Festival. He has performed in the world’s leading
venues, including the Berlin Philharmonie, La Scala
di Milano, Théétre des Champs-Elysées Paris, Lon-
don’s Wigmore Hall and the Musikverein in Vienna.

Ulf Wallin's dedication to contemporary music is
highlighted by his close contacts with several emi-
nent composers, among them Anders Eliasson, Al-
fred Schnittke and Rodion Shchedrin.

He has made numerous radio, and television ap-
pearances and more than 50 CD recordings (BIS,
epo, EMI and BMG), have gained much acclaim
and attention from the international media.

UIf Wallin is professor of violin at the Hochschule
fiir Musik "Hanns Eisler” in Berlin and visiting pro-
fessor at the University of Music and Performing
Arts in Vienna. He has served on juries for major
international competitions including the ARD Com-
petition in Munich, the Joseph Joachim Interna-

tional Violin Competition in Hannover and the Fritz
Kreisler Violin Competition in Vienna.

In 2013 he was awarded the Robert-Schumann-
Preis der Stadt Zwickau and in 2014 he was elected
into the Royal Swedish Academy of Music.

UIf Wallin plays a violin by the Venetian master
Domenico Montagnana from 1746.

The roots of the Turku Philharmonic Orchestra
stretch back to the year 1790 and the founding of
The Musical Society in Turku. Today, 74 musicians
play in the orchestra, which is the oldest in Finland
and one of the oldest in the world. The orchestra's
Chief Conductor is John Storgards, preceded by
Leif Segerstam and Olli Mustonen. Christian Klux-
en is the orchestra's Principal Guest Conductor,
Sebastian Fagerlund is the composer-in-residence
and Mikko Heinié is the honorary composer.

The orchestra has toured Sweden, Denmark,
Norway, Estonia, Belgium, Russia, Germany, Hun-
gary and China. The orchestra has been actively re-
cording since 1979 and many of its recordings have
broken the platinum record sales barrier. The or-
chestra's recordings have won awards such as the
Emma Award and the ICMA Award.

In autumn 2026 a new period in the history of
the Turku Philharmonic Orchestra will begin when
the orchestra moves to the new Music Hall Fuuga
in Turku. In addition to its weekly symphony con-
certs, the orchestra regularly organizes chamber
music concerts in Turku's historic concert venues.
The orchestra also participates in opera produc-
tions, organizes concerts and events for the whole
family and does a lot of outreach work. Also, Turku
Philharmonic orchestra streams live concerts on its
website regularly.



Ari Petteri Rasilainen was born in Helsinki in 1959.
He began his career as a violinist in the Radio Fin-
land Symphony Orchestra, although his profession-
al career has been mainly focused on conducting,
where he obtained his first international recogni-
tion in 1989, by winning second prize at the Nicolai
Malko International Conducting Competition in
Copenhagen.

He studied conducting with Professor Jorma
Panula and Arvid Jansons at the Sibelius Acade-
my. Among his teachers were also Alexander Labko
(violin) in Berlin.

Ari Rasilainen was Principal Conductor of the
Finnish Lappeenranta Orchestra from 1985 to 1989,
and Principal Guest Conductor of the Tampere
Philharmonic Orchestra in 1989-1994. In the years
1994 to 2002, he was the Principal Conductor of
the Norwegian Radio Symphony Orchestra, and in
the same year also the Conductor of the German
Bundesjugendorchester in Germany. In Jyviskyld
Symphony he was the Chief Conductor in 1994-
1998, in 1994-2004 he was the Chief Conductor of
Pori Sinfonietta, and since January 2002 until 2009,
he was the Principal and Artistic Director of the
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