


Das «Zimmermannische Caffe-Hauß» in Leipzig befand sich  
in dem 1717 erbauten barocken Bürgerhaus in der Katharinenstra- 
ße 14, unweit des Marktplatzes in einer der mondänsten Gegen- 
den der Stadt gelegen. (Das Haus wurde 1943 zerstört.)

Gottfried Zimmermann hatte ab 1723 das Leipziger Collegium  
Musicum eingeladen, dort ein Mal wöchentlich bei freiem Eintritt  
ein zweistündiges Konzert zu geben (während der Leipziger 
Messen sogar öfter). Neben einem Kammerorchester mit Trom-
peten und Pauken passten rund 150 Zuhörer in sein Café.

Johann Sebastian Bach dürfte die damals so neue wie beliebte 
Melange aus Konzert- und Kaffeehaus von Anfang an gekannt 
haben – im Mai 1723 war er von Köthen nach Leipzig gezogen, 
um seine Stelle als Thomaskantor anzutreten. Als weltlichen 
‹Ausgleichssport› zu seinen umfangreichen Aufgaben an den vier 
Leipziger Kirchen übernahm er 1729 zusätzlich die Leitung des 
studentischen Collegium Musicum. Im Café Zimmermann zeigte  
sich der oberste Chef der Leipziger Kirchenmusik mit humor-
vollen Stücken wie der Bauernkantate oder der Kaffeekantate 
auch mal von einer ganz lockeren Seite.

Im «Örtelischen Haus» mit der schmalen, hellorangen Fassade in der Bildmitte 
befand sich das Zimmermannische Kaffeehaus  
(Ausschnitt aus einem kolorierten Kupferstich von Joachim Ernst Scheffler, um 1749)
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zeitlich ein Kollege die Leitung des Collegiums). Zwar setzte Bach  
immer wieder auch Werke von Zeitgenossen aufs Programm, im  
Mittelpunkt standen jedoch eigene Stücke, mit denen er auch die  
spieltechnischen Qualitäten seiner talentierten Söhne ins rechte  
Licht setzen konnte. Durchaus annehmen darf man daher, dass 
Bach nicht nur manches seiner Cembalokonzerte für Wilhelm 
Friedemann bzw. Carl Philipp Emanuel Bach komponiert hat. 
Auch das (verschollene) Konzert für Oboe, Violine und Orchester 
BWV 1060, das wahrscheinlich noch in Köthen entstanden ist, 
mag Bach für ein Kaffee-Konzert zur heute gängigen Fassung für 
zwei Cembali und Orchester umgearbeitet haben.

Ohren- statt Augenmusik
Laut des Bach-Biographen Forkel hatte Bach während seiner Be-
schäftigung mit den Violinkonzerten Vivaldis endgültig gelernt, 
«musikalisch zu denken». Und aus genau dieser musikalisch ge-
staltenden Ratio sollte rund dreißig Jahre später eines der über- 
haupt gewaltigsten Wunderwerke der Musikgeschichte entstehen:  
Bereits 1742 waren große Teile der Kunst der Fuge geschrieben, mit  
der sich Bach bis ein Jahr vor seinem Tod im Jahr 1750 weiterhin  
beschäftigte. Aus einem gerade mal viertaktigen Thema hatte er  
ab dem Contrapunctus N° I eine Kathedrale der Kontrapunktik  
errichtet, indem er es nach allen Regeln der Erfindungskraft mehr- 
stimmig veränderte. Kein Wunder, dass man das komplexe Fugen- 
Kompendium bisweilen nicht nur als zu ‹gelehrt› empfand. Manch  
einer sah die Kunst der Fuge als Paradebeispiel für eine ‹Augen- 
musik›, deren Größe und Gehalt sich ausschließlich durchs No- 
tenlesen vermittelt.

Glücklicherweise herrscht unter Musikern eine ganz andere Mei- 
nung, denn für sie besitzen die 14 einfachen, Doppel- und Tripel- 
fugen sowie die vier eingefügten Kanons in ihrer Strenge zugleich  
all das, was lebendige Musik auszeichnet: Eleganz und Würde, 
verinnerlichte Leidenschaft und vitale Ausgelassenheit, die auch  
schon mal fast in einen tänzerischen Groove umschlägt – auch so  
bringt die Kunst der Fuge das Herz mit dem Verstand zusammen.
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Bei aller Faszination, die dieses Hochamt der Polyphonie ausübt,  
bleiben dennoch weiterhin manche Fragen offen, denn eine gül-
tige Fassung der Kunst der Fuge ist aus Bachs Händen nicht über-
liefert, weshalb es von dem Werk keine Besetzungsangabe gibt  
(in der Musikwissenschaft ist man sich immerhin einig, dass Bach  
sein Fugen-Vermächtnis wohl für Tasteninstrumente komponiert 
hat). Zudem konnte bisher nicht einwandfrei geklärt werden,  
ob Bach 1749 die offiziell letzte, jedoch nach 239 Takten abrupt 
abbrechende Tripelfuge (Contrapunctus N° 18) überhaupt in den 
Zyklus aufnehmen wollte. Doch während die Forschung sich 
darüber weiterhin ihre Gedanken macht, zählen im Konzertsaal 
keine der Rätsel, Geheimnisse und Mythen, die sich um dieses 
fragmentarische Opus Magnum angesammelt haben. Dann zieht 
es jeden Interpreten und jeden Zuhörer als ein sinnliches und 
intellektuelles Erlebnis genauso in seinen Bann wie einst Alban 
Berg. Der gestand 1928 in einem Brief: «Gestern Kunst der Fuge 
gehört. Herrlich!! Tiefste Musik!»

B wie Bach & Bandoneon
Irgendwann führen alle Wege zu Bach. Schließlich war er laut Max  
Reger «Anfang und Ende aller Musik». Und der argentinische Wahl- 
Kölner Mauricio Kagel stellte ein für alle Mal fest: «Es mag sein,  
dass nicht alle Musiker an Gott glauben; an Bach glauben jedoch 
alle.» Daher ist es nur eine Frage der Zeit, bis Musiker und Kom-
ponisten irgendwann ihren Bach-Glauben gefunden haben. Im 
Fall von Kagels berühmtem Landsmann Astor Piazzolla ging es 
überraschend schnell: Piazzolla war gerade einmal zwölf Jahre 
alt, als er durch Zufall Bachs Musik hörte und ihr sofort verfiel.

Es war im Jahr 1933 in New York, wo die Piazzolla-Familie seit 
1925 lebte. Eines Tages hörte der junge Astor aus einem Fenster  
in der Nachbarschaft den Klang eines Klaviers. «Ich war sofort 
hypnotisiert und hörte ihm regungslos zu», so Piazzolla. «Erst  
später erfuhr ich, dass es ein Stück von Bach gewesen ist. Und der  
Pianist war Bela Wilda, der bald mein Lehrer wurde.» Tatsächlich 
sollte er noch im gleichen Jahr beim Rachmaninow-Schüler Wil-
da seine erste Unterrichtsstunde bekommen. 
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Auf dem Bandoneon, das ihm sein Vater geschenkt hatte, war 
Piazzolla da bereits ein kleiner Meister. Von Wilda bekam er jetzt 
aber nicht nur wegweisende Einblicke in die klassische Musik. 
Wilda ließ seinen Schützling auf dem Bandoneon vor allem Bach 
spielen! Im Laufe der nächsten Jahre studierte Piazzolla dann in 
seiner argentinischen Heimat bei Alberto Ginastera ordentlich 
das Handwerk: Komposition sowie Harmonie- und Instrumenta-
tionslehre standen bei ihm auf dem Stundenplan. Und mit die-
sem wertvollen Wissen, das ihm Wilda und Ginastera vermittelt 
hatten, zog Piazzolla mit seinem Bandoneon hinaus in die Welt, 
um den Tango zu revolutionieren.

Piazzollas Ziel war es, den Tango mit dem Jazz und der Klassik 
zu versöhnen und ihn somit in den großen Konzertsälen der 
Welt zu etablieren. «Davor war der Tango ja reine Volksmusik, 
die man in den Rotlicht-Bezirken hören konnte», so Akkordeo-
nist Richard Galliano, der Anfang der 1980er Jahre in Piazzolla 
einen künstlerisch wegweisenden Mentor gefunden hatte. Und 
das Vorbild war von Gallianos Spiel derart begeistert, dass er ihn 
bat, seine Tango-Nuevo-Hits tatsächlich einmal auf dem Knopf-
Akkordeon Bandoneon zu zelebrieren. 

Astor Piazzolla
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Für das heutige Treffen mit Organist Thierry Escaich zollt der 
Franzose aber dem Argentinier auf dem Akkordeon Tribut und 
spielt zwei seiner schönsten Eingebungen. Die wehmütige Hym-
ne Oblivion wurde 1984 für den Film Henry IV von Marco Bel- 
locchio geschrieben. Und Piazzollas kontrapunktisches Talent  
offenbart sich im rhythmisch zugkräftigen Fuga y misterio aus der 
1968 komponierten Oper María de Buenos Aires.

Top-3-Hits
Wie im Fall von Bachs Solokonzerten und der Kunst der Fuge 
liegt der Entstehungsrahmen von drei größeren Werken im Dun-
kel, aus denen nun jeweils ihre populärsten Einzelsätze erklin-
gen. Und bei der Flötensonate BWV 1031, in der als langsamer 
Satz ein erhabenes, oft bearbeitetes Siciliano steht, ist noch nicht 
einmal sicher, ob sie aus der Feder Bachs oder nicht vielleicht 
doch von dem seinerzeit berühmten Flötenexperten Johann 
Joachim Quantz stammt. Bei den vier Orchestersuiten steht da-
gegen zwar der Urheber eindeutig fest. Trotzdem muss wohl wei-
terhin ungeklärt bleiben, ob dieses Konvolut seine Wurzeln nun 
in Köthen oder doch erst in Leipzig hat. Solche ungelösten Fra-
gen werden aber angesichts des Klangerlebnisses vollkommen  
zweitrangig, das das Ohr genauso umschmeichelt wie das Gemüt.

Von Bachs herrlich dahinfließender Air aus der Orchestersuite  
BWV 1068 gibt es seit dem 19. Jahrhundert unzählige Arrange- 
ments quer durch alle Genres – angefangen von der Kavallerie-
musik über ein Duo für Kontrabass bis hin zur Rock-Ballade 
«A Whiter Shade of Pale» von Procol Harum. Auch das im Origi-
nal von der Querflöte virtuos zu meisternde Finalstück der Or-
chestersuite BWV 1067 hat natürlich in verschiedensten Versionen 
weltweit Karriere gemacht – darunter für Vibraphon, Saxophon-
quartett und nicht zuletzt für Akkordeon solo. Nun aber erklingt 
auch dieser musikalische Spaß nebst dem vorausgegangenen Me-
nuett in einer Fassung für Akkordeon und Orgel. Schließlich 
sind beide Instrumente mehr als nur miteinander verwandt, wie 
Richard Galliano einmal der Neuen Musikzeitung verraten hat: 
«Das Akkordeon ist letztlich nichts anderes als eine Orgel – eine 
Orgel, die man mit sich herumtragen kann.»
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Thierry Escaich orgue, piano
Compositeur, organiste et improvisateur, Thierry Escaich est 
une figure unique de la scène musicale contemporaine et l’un 
des représentants majeurs de la nouvelle génération de compo-
siteurs français. Les trois aspects de son art sont indissociab-
les, ce qui lui permet mêler dans ses concerts création, impro-
visation et interprétation dans les combinaisons les plus diver-
ses. Comme compositeur, Escaich aborde les genres et les ef-
fectifs les plus variés, dans une quête incessante de nouveaux 
horizons sonores. Son œuvre comporte une centaine de pièces, 
qui séduisent un large public par leur lyrisme incandescent et 
leur rythmique implacable. Se situant dans la lignée de Franck, 
Messiaen ou Dutilleux, et ne refusant pas les apports des mu-
siques populaires ou les éléments d’inspiration sacrée, la mu-
sique d’Escaich témoigne avant tout d’un sens puissant de 
l’architecture formelle qui plonge l’auditeur au cœur d’une su-
perposition de mondes sonores insolites. Son style si personnel 
transparaît aussi bien dans l’intimité de sa musique de chambre 
que dans de vastes fresques comme Chaconne pour orchestre,  
l’oratorio Le Dernier Évangile ou le double concerto pour vio-
lon et violoncelle Miroir d’ombres. En 2010, Thierry Escaich a 
composé un ballet pour le New York City Ballet; son premier 
opéra, Claude, sur un livret de Robert Badinter d’après Claude 
Gueux de Victor Hugo, a été créé à l’Opéra national de Lyon en 
mars 2013 et a reçu les éloges de la critique. Escaich compo-
se volontiers pour son propre instrument: pièces solistes, musi-
que de chambre, deux concertos, et La Barque solaire, poème 
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symphonique pour orgue et orchestre. Ses pièces sont inscri-
tes au répertoire des plus grands orchestres aussi bien en Euro-
pe qu’aux États-Unis, et à celui de musiciens tels que Christoph 
Eschenbach, Lothar Zagrosek, Renaud et Gautier Capuçon, Paul 
Meyer, John Mark Ainsley ou le Quatuor Voce. Il a été composi-
teur en résidence à l’Orchestre national de Lyon, à l’Orchestre 
national de Lille, et plus récemment à l’Orchestre de chambre 
de Paris. Sa musique a reçu trois Victoires de la musique 
(2003, 2006 et 2011). Ses futurs projets comprennent une im-

Thierry Escaich
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portante commande de la part l’Orchestre de Paris et, paral-
lèlement, un double concerto pour Lisa Batiashvili et François 
Leleux. Escaich écrira aussi un concerto pour violoncelle pour 
l’Orchestre de l’Opéra de Rouen, l’Orchestre de Bretagne et 
l’Orchestre de Picardie qui sera créé en 2014/15. Sa carrière de 
compositeur est étroitement liée à celle d’organiste, à l’instar 
de Maurice Duruflé, auquel il succède également comme orga-
niste titulaire de Saint-Étienne-du-Mont à Paris. Escaich se pro-
duit en récital dans le monde entier, mêlant les œuvres du ré-
pertoire à ses propres compositions et à des improvisations. Sa 
passion pour le cinéma l’amène à improviser régulièrement au 
piano comme à l’orgue sur des films muets tels que Le Fantô-
me de l’Opéra et Métropolis. Parmi ses engagements récents 
figurent Philadelphie (en récital, et soliste avec l’Orchestre de 
Philadelphie et Christoph Eschenbach), Vienne (en récital au 
Konzerthaus, soliste avec l’Orchestre de Paris et Paavo Järvi au 
Musikverein), Saint-Pétersbourg (récital au Théâtre Mariinski, 
soliste avec l’Orchestre du Mariinski et Valery Gergiev), Londres 
(récital aux Proms), Berlin (récital à la cathédrale, soliste auprès 
du Konzerthausorchester et Lothar Zagrosek) et des concerts à 
Paris, New York, Los Angeles, Chicago, Toronto, Vancouver, To-
kyo, Budapest, Bucarest et Athènes. Il est régulièrement invi-
té par de nombreux festivals en France et à l’étranger. En 2013, 
il joue la Symphonie N° 3 «avec orgue» de Saint-Saëns avec 
l’Orchestre de Paris et Paavo Järvi aux BBC Proms, à Bucarest, 
à Paris puis en tournée au Japon. Thierry Escaich enseigne de-
puis 1992 l’improvisation et l’écriture au Conservatoire natio-
nal supérieur de musique et de danse de Paris (CNSMDP), où il 
a remporté lui-même huit premiers prix. En 2013, il a été élu à 
l’Académie des Beaux-Arts de l’Institut de France. Les différen-
tes facettes de son art s’illustrent dans une discographie abon-
dante, largement récompensée et publiée notamment chez Ac-
cord/Universal et Indésens ; son disque Les Nuits hallucinées 
(2011), qui couronne sa résidence auprès de l’Orchestre natio-
nal de Lyon, a reçu de nombreuses distinctions, notamment un 
«Choc de l’année» de Classica.  

3232

AMSTERDAM | BRUXELLES | LUXEMBOURG | GENÈVE | LONDRES  

MADRID | MONACO | MUNICH | PARIS 

W W W.K BL .LU

KBL epb est fier de soutenir 

les arts et la culture au 

Grand-Duché et dans son 

réseau européen de neuf pays

partenaire De 

La phiLharmonie 

LuxemBourG Depuis 2005

R



IIIIIIIIIIIIIIIIIIIIIIIIIIIIIIIIIIIIIIIIIIIIIIIIIIIIIIIIIIIIIIIIIIIIIIIIIIIIIIIIIIIIIIIIIIIIIIII  
Thierry Escaich organ, piano 
Composer, organist and improviser Thierry Escaich is a unique  
figure in contemporary music and a leading representative of 
the new generation of French composers. The three elements 
of Escaich’s artistry are inseparable, allowing him to express 
himself as a performer, creator and collaborator in a wide range 
of settings. Escaich has composed in many genres and forms, 
always exploring new sound horizons. His catalogue numbers 
around 100 works which, with their lyrical, rich harmonies and 
rhythmic energy, have attracted a wide audience. Drawing from 
the French line of composition of Ravel, Messiaen and Dutil-
leux, and imbued with references from contemporary, folk and 
spiritual music, the distinctive sound palette of Escaich’s mu-
sic is anchored by an obsessive rhythmic drive and an overarch-
ing sense of architecture. This very personal style encompasses 
both intimate works and large-scale pieces, such as Chaconne 
for orchestra; oratorio Le Dernier Évangile and a double concer-
to for violin and cello, Miroir d’Ombres. In 2010 Escaich com-
posed a ballet The Lost Dancer, premiered by the New York City 
Ballet, and his first opera Claude, on a libretto by Robert Bad-
inter after Victor Hugo’s Claude Gueux, was premiered at the 
Opéra de Lyon in March 2013 to great acclaim. Escaich has 
composed many works for the organ including solo works, two 
concerti and the symphonic poem La Barque Solaire for organ 
and orchestra. His works are performed by leading orchestras in 
Europe and North America and by musicians such as Christoph 
Eschenbach, Lothar Zagrosek, Renaud and Gautier Capuçon, 
Paul Meyer, John Mark Ainsley and the Quatuor Voce. Escaich 
has been Composer-in-Residence with the Orchestre National  
de Lyon, Orchestre National de Lille and the Paris Chamber Or-
chestra and his music has been honoured by three Victoires 
de la Musique awards (2003, 2006 and 2011). Future compos-
ing highlights include a major new commission for the Orches-
tre de Paris and a double concerto for Lisa Batiashvili and Fran-
çois Leleux. Escaich will also compose a cello concerto for the 
Orchestre de L’Opera de Rouen, Orchestre de Bretagne and 
Orchestre de Picardie to be premiered in 2014/15. Thierry Es-
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caich’s career as a composer is closely linked to his career as 
an organist, which has led him to be one of the ambassadors of 
the great French school of improvisation, in the wake of Mau-
rice Duruflé, whom he succeeded as organist of Saint-Étienne 
du Mont in Paris. He appears in recitals internationally, com-
bining repertoire pieces with his own compositions and impro-
visations. His passion for cinema has led him to create impro-
vised accompaniments on both the organ and piano for silent 
films such as Phantom of the Opera and Metropolis. Recent en-
gagements include Philadelphia (in recital and as soloist with 
the Philadelphia Orchestra/Eschenbach), Vienna (recital at the 
Konzerthaus, soloist with the Orchestre de Paris/Paavo Järvi  
at the Musikverein), Saint Petersburg (recital at the Mariinsky 
Theatre, soloist with the Mariinsky Orchestra/Gergiev), London 
(recital at the BBC Proms), Berlin (recital at the cathedral, solo-
ist with the Konzerthaus Orchestra/Zagrosek), and concerts in  
Paris, New York, Los Angeles, Chicago, Toronto, Vancouver, Tokyo,  
Budapest, Bucharest and Athens, and at numerous festivals 
both in France and abroad. In 2013 Escaich performs the Saint-
Saëns Organ Symphony with the Orchestre de Paris (Paavo Jär-
vi) at the BBC Proms, in Bucharest, Paris and a tour of Japan. 
Since 1992, Thierry Escaich has taught composition and impro-
visation at the Paris Conservatoire, where he himself studied 
and obtained eight Premiers Prix. In 2013 he received the hon-
our of being appointed to the Paris Académie des Beaux-Arts. 
Many of Escaich’s works have been recorded by Accord/Uni-
versal. Most recently the disc «Les Nuits hallucinées» (2011), 
which crowned his residence with the Orchestre National de 
Lyon, received numerous distinctions, including a Choc de 
l’année from Classica magazine as an outstanding release of 
the year. 

IIIIIIIIIIIIIIIIIIIIIIIIIIIIIIIIIIIIIIIIIIIIIIIIIIIIIIIIIIIIIIIIIIIIIIIIIIIIIIIIIIIIIIIIIIIIIIII
Richard Galliano accordéon 
Richard Galliano est né le 12 décembre 1950 à Cannes (France). 
Alors que l’accordéon semblait n’avoir jamais vraiment connu 
de soliste majeur et que, par les connotations qui l’entourent, 
il paraissait irrémédiablement éloigné du swing, Richard Gallia-
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no est parvenu, avec une détermination sans pareille, à imposer 
l’idée que son instrument était digne de figurer aux côtés des 
saxophones et trompettes qui sont au cœur de la musique de 
jazz. Inspiré par son admiration pour son ami Astor Piazzolla, in-
venteur du «Tango Nuevo», l’accordéoniste a réussi, en outre, 
avec son «new musette», à revitaliser une tradition bien fran-
çaise qui semblait ne jamais devoir connaître de renouveau. Fils 
de Lucien Galliano, professeur d’accordéon d’origine italienne,  
Richard a débuté l’instrument à l’âge de quatre ans. Parallèle-
ment à son apprentissage, il suit une formation au conserva-
toire de Nice, étudiant l’harmonie, le contrepoint et le trom-
bone. À l’âge de 14 ans, il découvre le jazz au travers de Clifford 

Richard Galliano 
(photo: Vincent Catala)
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Brown dont il relève les chorus et s’étonne que l’accordéon soit 
si peu présent dans cette musique. Il s’intéresse alors aux ac-
cordéonistes brésiliens (Sivuca, Dominguinhos), découvre les 
spécialistes américains qui se sont frottés au jazz (Tommy Gu-
mina, Ernie Felice, Art Van Damme) et les maîtres italiens (Fe-
lice Fugazza, Volpi, Fancelli), rejetant en bloc le jeu traditionnel 
qui domine dans l’Hexagone. En 1973, Galliano «monte» à Paris 
où il séduit Claude Nougaro. Pendant trois ans, il assure la fonc-
tion d’arrangeur, de chef d’orchestre et même de compositeur 
dans un groupe où il côtoie d’authentiques jazzmen. Il participe, 
en outre, à de nombreuses séances d’enregistrement de varié-
té (Barbara, Serge Reggiani, Charles Aznavour, Juliette Gréco, 
etc.) et à des musiques de film. Dès le début des années 1980, 
il multiplie les occasions de fréquenter des jazzmen de toutes 
obédiences et de pratiquer l’improvisation à leurs côtés: Chet 
Baker (sur un répertoire brésilien), Steve Potts, Jimmy Gourley, 
Toots Thielemans, le violoncelliste Jean-Charles Capon (avec qui 
il signe son premier disque), Ron Carter (avec qui il enregistre 
en duo en 1990), etc. En 1991, sur les conseils d’Astor Piazzol-
la qu’il a rencontré en 1983 à la faveur d’une musique de scène 
pour la Comédie-Française, Richard Galliano fait retour sur ses 
racines, revenant au répertoire traditionnel de valses musettes, 
de java, de complaintes et de tangos qu’il avait longtemps ig-
noré. Renouant avec l’esprit de Gus Viseur et Tony Murena, il 
permet à l’accordéon de se défaire de son image vieillotte par 
un travail sur le trois temps, une autre conception rythmique, 
un changement des harmonies, qui l’acclimate au jazz. Réali-
sé avec Aldo Romano, Pierre Michelot et Philip Catherine, son 
disque-manifeste «New Musette» (Label bleu) lui vaut de rece- 
voir le prix Django-Reinhardt de l’Académie du Jazz en 1993, ré-
compense qui salue le «musicien français de l’année». S’ensuit 
une série d’albums dans lesquels Richard Galliano révèle, sur 
un modèle Victoria qu’il ne quitte plus, une aisance à adapter 
l’accordéon aux libertés du jazz, virtuose dans le phrasé, totale-
ment décomplexé, d’une grande richesse dans la sonorité, ha-
bile à décloisonner les musiques à l’aide d’un instrument qui 
ignore les frontières. En 1996, il traverse l’Atlantique pour en-
registrer son «New York Tango», avec George Mraz, Al Foster 

Vendredi  27.02.2015  19:00

www.philharmonie.lu Tickets: 20 / 30 / 40 € (<27: 12 / 18 / 24 €) 
Tél. (+352) 26 32 26 32

Partenaire officiel:

Partenaire automobile exclusif:

«Chinese New Year»
 
Muhai Tang direction
Wu Wei sheng
Wu Man pipa
Après le concert: Wu Man pipa
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et Biréli Lagrène, disque pour lequel il obtient une Victoire de 
la musique. La réputation de Richard Galliano prend alors une 
envergure internationale et les collaborations se multiplient. Il 
s’engage dans des duos, dont certains à l’instrumentation inso-
lite, avec des personnalités aussi diverses qu’Enrico Rava, Char-
lie Haden, Michel Portal («Blow Up», en 1997, est un vrai succès  
commercial avec plus de 100 000 exemplaires vendus), son 
confrère Antonello Salis (en Italie) ou encore l’organiste Eddy 
Louiss (2001). Il est fidèle pendant des années au trio qu’il forme  
avec Daniel Humair et Jean-François Jenny-Clarke (de 1993 
jusqu’à la disparition du contrebassiste en 1998), puis renoue 
avec ce format en 2004 avec une rythmique «new-yorkaise»  
composée de Clarence Penn et Larry Grenadier. Des rencontres  
plus ponctuelles ont également lieu avec Jan Garbarek, Martial  
Solal, Hermeto Pascoal, Anouar Brahem, Paolo Fresu et Jan  
Lundgren, Gary Burton… En 1999, avec un orchestre de cham- 
bre, il fait entendre ses propres compositions aux côtés d’œuv- 
res écrites par Astor Piazzolla. Ce travail trouve un prolongement  
en 2003 dans «Piazzolla Forever», hommage dans lequel Gallia-
no rejoue les pièces de son mentor. D’une rare prolixité, Rich-
ard Galliano possède ainsi les moyens de s’exprimer avec mu-
sicalité dans n’importe quel contexte, du solo (tel le «Paris Con-
cert» au Châtelet, paru en 2009) jusqu’au big band (avec le 
Brussels Jazz Orchestra en 2008). Désormais reconnu comme 
un soliste exceptionnel, il continue d’explorer un large éventail  
de musiques, sans se défaire de ce lyrisme qui irrigue son jeu 
lorsqu’il enregistre les ballades de «Love Day» avec Gonzalo  
Rubalcaba, Charlie Haden et Mino Cinelu, ni se départir de cette  
«French Touch» qui lui permet d’établir avec le trompettiste 
Wynton Marsalis le trait d’union qui relie Billie Holiday et Edith 
Piaf. Soucieux de transmettre sa riche expérience, il est l’auteur, 
avec son père Lucien, d’une méthode d’accordéon saluée en 
2009 par le prix Sacem du Meilleur ouvrage pédagogique. 
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IIIIIIIIIIIIIIIIIIIIIIIIIIIIIIIIIIIIIIIIIIIIIIIIIIIIIIIIIIIIIIIIIIIIIIIIIIIIIIIIIIIIIIIIIIIIIIII  
Richard Galliano accordion 
Richard Galliano was born on 12 December 1950 in Cannes, in 
France. In the past, there never seemed to have been one great 
artist associated with the accordion, an instrument that, be-
cause of its connotations, seemed as far removed from swing 
as it is possible to be. Then along came Richard Galliano, fired 
by an unrivalled determination to share his conviction that the 
accordion was worthy have a place at the heart of jazz along-
side the saxophone and trumpet. Inspired by the admiration he 
felt for his friend Astor Piazzolla, creator of the Tango Nuevo,  
Galliano succeeded not just in doing this, but with his «new 
musette» style managed to breathe new life into a thoroughly 
French tradition that seemed to have got stuck. Son of the Ital-
ian-born accordion teacher Lucien Galliano, Richard started play-
ing the instrument at the age of four. At the same time as he 
was learning the accordion, he also studied harmony, counter-
point and trombone at the Nice Conservatoire Premier Prix in 
1969. It was the discovery of the music of Clifford Brown that 
introduced him to jazz, at the age of 14, and while he picked  
up his style of playing choruses, he found, to his amazement,  
that the accordion was almost unknown in this type of music.  
Galliano then got interested in Brazilian accordionists like Sivuca  
and Dominguinhos, discovered the American specialists who 
approached jazz (Tommy Gumina, Ernie Felice and Art Van Dam- 
me), and the top Italian players, Felice Fugazza, Volpi and Fan-
celli, turning his back completely on the traditional style of play-
ing that dominated in France. In 1973 Galliano moved up to  
Paris where he impressed Claude Nougaro. He spent three 
years as arranger and conductor as well as composer in a group 
where he found himself playing alongside real jazz musicians. 
He also played on countless recordings by popular French art-
ists like Barbara, Serge Reggiani, Charles Aznavour and Juliette 
Gréco, and on film scores. From the beginning of the 1980s 
he was able to play much more often with jazz musicians from 
all backgrounds and improvise alongside them: these included 
Chet Baker (in Brazilian repertoire), Steve Potts, Jimmy Gourley, 
Toots Thielemanns, the cellist Jean-Charles Capon, with whom 

41



he cut his first disc, and Ron Carter, whom he paired up with to 
make an album in 1990. 1988 Richard Galliano creates the re-
nowned Festival des Nuits de Nacre in Tulle (France) and will be 
its artistic director between 1988 and 1992 (refer to the DVD 
production by Pierre Barouh, entitled «Accordéons»). In 1991, 
following the advice of Astor Piazzolla, whom he had met in 
1983 while working on incidental music for the Comédie Fran-
çaise, Galliano went back to his roots, and the traditional rep- 
ertoire of Valses-Musette, Javas, Complaintes and Tangos that 
he had long disregarded. Taking a lead from the spirit of Gus  
Viseur and Tony Murena, he managed to rid the accordion of  
its old-fashioned image by working on the three-four rhythm, 
and introducing a whole new rhythmic concept and harmonic  
style to adapt it to jazz. He announced his new approach on 
the CD «New Musette» that he recorded with Aldo Romano, 
Pierre Michelot and Philip Catherine for Label bleu, and it won 
him the Académie du Jazz’s Django Reinhardt Prize for French 
musician of the year in 1993. This led on to a whole series of al-
bums where Galliano, playing his trademark Victoria accordion, 
has shown his ease in adapting the instrument to the freedom 
of jazz. His assurance, mastery of phrasing, and ability to get a 
vast range of tone-colours from the accordion have meant that 
he has broken down musical barriers with an instrument that 
cuts across all genres. In 1996 he crossed the Atlantic to re- 
cord his «New York Tango» with George Mraz, Al Foster and  
Biréli Lagrène, a disc that later won him a Victoire de la Musique  
award. He started to gain an international reputation, and a host 
of new collaborations followed. He created some unusual in-
strumental pairing, getting together with artists ranging from 
Enrico Rava, Charlie Haden and Michel Portal (their 1997 disc 
«Blow Up» was a huge commercial success, selling more than 
100,000 copies), to his fellow-accordionist Antonello Salis, in  
Italy, and the organist Eddy Louiss, in 2001. For years he played 
in a trio with Daniel Humair and Jean-François Jenny-Clarke 
(from 1993 until the death of the bass-player in 1998), and then  
returned to this format in 2004 with a «New York» rhythm, made  
up of Clarence Penn and Larry Grenadier. There have also been 
one-off collaborations with Jan Garbarek, Martial Solal, Hermeto  
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Pascoal and Anouar Brahem, Paolo Fresu and Jan Lundgren, and  
Gary Burton, among others. In 1999 he presented his own com-
positions, with chamber orchestra accompaniment, together  
with pieces by Astor Piazzolla. This led to his 2003 homage  
«Piazzolla Forever», in which he went back to playing the music  
of his mentor Galliano is an exceptionally versatile musician, 
able to make his mark in all kinds of musical contexts, from solo 
appearances (like the Paris Concert from the Châtelet, which 
came out in 2009), to playing with a big band like the Brussels 
Jazz Orchestra, in 2008. His exceptional abilities as a soloist are 
now well-recognized, and he continues to explore a vast range  
of music, without ever losing that lyrical quality that infuses the  
ballads on «Love Day» that he recorded with Gonzalo Rubalcaba,  
Charlie Haden and Mino Cinelu, or the «French Touch» which 
allowed him to make the link between Billie Holiday and Edith 
Piaf, with the trumpeter Wynton Marsalis. Keen to pass on his 
wealth of experience, he is the author, together with his father 
Lucien, of an accordion method that won the SACEM award 
for Best Pedagogical Work in 2009. 2010 Richard Galliano signs 
an exclusive recording contract with the renowned record label 
Deutsche Grammophon (Universal). His first album for the label  
is dedicated to the music of J.S. Bach and rapidly after its release  
becomes the bestselling classical album of the year with over 
40,000 copies sold. In 2011 he released his second album on 
Deutsche Grammophon, dedicated to the film music of the fa-
mous Italian composer Nino Rota. With among others John Sur-
man on soprano saxophone, Richard Galliano creates a subtle  
jazz relecture of the universally known melodies of La strada, 
The Godfather (switching on the trombone for the first tune of 
the album), La dolce vita, Amarcord, Otto e Mezzo… Finally, 
Richard Galliano has the privilege to become the first accordion-
ist-composer to record on the legendary German label (in com-
pany with such famous musicians as Pierre Boulez, Hélène  
Grimaud, Daniel Barenboim, Chick Corea…). At the age of 60  
a dream has become true for him. 
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IIIIIIIIIIIIIIIIIIIIIIIIIIIIIIIIIIIIIIIIIIIIIIIIIIIIIIIIIIIIIIIIIIIIIIIIIIIIII AUTOUR DE L’ORGUE
Prochain concert du cycle «Autour de l’orgue»
Nächstes Konzert in der Reihe «Autour de l’orgue»
Next concert in the series «Autour de l’orgue» 

Mercredi / Mittwoch / Wednesday
22.04.2015 20:00 
Grand Auditorium
Iveta Apkalna orgue
Gábor Boldoczki trompette

Johann Gottfried Müthel: Fantasie F-Dur (fa majeur) für Orgel
Jean-Baptiste Loeillet: Sonate pour trompette et orgue  
   en si bémol majeur (B-Dur) (d’après / nach: Sonate op. 3/1)
Paul Hindemith: Sonate N° 1 für Orgel
Tomaso Albinoni: Concerto pour trompette et orgue  
   «San Marco» (d’après / nach: Sonate op. 6/11)
Johann Sebastian Bach: Präludium und Fuge BWV 532 für Orgel
George Enescu: Légende pour trompette et piano  
   (arr. pour trompette et orgue)
Thierry Escaich: Évocations N° 2 & N° 3 pour orgue
Georg Friedrich Händel: Suite für Trompete und Orchester  
   HWV 341 «Water Piece» (arr. für Trompete und Orgel)

Mercredi 04.03.2015 & Vendredi 06.03.2015

www.philharmonie.lu, (+352) 26 32 26 32
Partenaire officiel:

Partenaire automobile exclusif:

«Don Quixote»
Richard Strauss: Don Quixote
une partition vertigineuse – une œuvre de génie

Emmanuel Krivine direction
Alisa Weilerstein violoncelle
Dagmar Ondracek alto
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