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Antonio Vivaldi (1678–1741)
Concerto pour piccolo, cordes et basse continue en ut majeur 

(C-Dur) RV 443: 2. Largo (1728/29)

Isang Yun (1917–1995)
Chinese Pictures: 3. The Actor with the Monkey for solo recorder 

(1993)

Antonio Vivaldi
Concerto pour piccolo, cordes et basse continue en ut majeur 

(C-Dur) RV 443: 3. Allegro molto (1728/29)

François Couperin (1668–1733)
Pièces de clavecin, 3e livre, 14e ordre: Le Rossignol en amour (1722)

Joan Ambrosio Dalza (?–1508)
Intabulatura de Lauto: Calata ala Spagnola (1508)

Dario Castello (1602–1631)
Sonate concertate in stil moderno. Libro primo: Sonata seconda (1621)

Lotta Wennäkoski (1970)
Arteria (commande de l’European Concert Hall Organisation) (2021)



Francesca Caccini (1587–après 1641)
«Chi desia di saper che cos’è amore» (1618)

Jacques-Martin Hotteterre (1681–1728)
L’Art de préluder (extraits) (1719)

Anne Danican Philidor (1726–1795)
1er Livre de Pièces pour la Flute Traversière, Flute à Bec, Violons et 

Haut-Bois avec La Basse continue: Sonate en ré mineur (d-moll)  
   pour flûte à bec et basse continue (1712)

        Lentement
        Fugue 
        Courante
        [...] les notes égales et détachez
        Fugue

Claude Debussy (1862–1918)
Syrinx (1913)

Marin Marais (1656–1728)
2e Livre de Pièces de viole: N° 63 Les Voix humaines  

(arr. Thomas Dunford) (1701)

2e Livre de Pièces de viole: N° 20 Couplets de Folies  
(arr. Lucie Horsch) (1701)

70’



Suite à un changement de dernière minute à la demande des artistes, les textes de ce programme 
du soir ne tiennent pas compte de toutes les œuvres jouées. Merci de votre compréhension.
Da das Programm auf Wunsch der Künstler kurzfristig geändert wurde, konnten nicht alle 
Werke des heutigen Konzerts in den Texten dieses Programmhefts berücksichtigt werden. 
Wir danken für Ihr Verständnis. 
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«La musique donne une âme à nos cœurs et des ailes à la 
pensée», disait Platon.

Batipart Invest a souhaité à nouveau vous faire partager sa 
passion pour la musique.

Acteur dans des domaines variés tels que l’immobilier, le 
loisir, la santé, le tourisme et depuis 10 ans dans la philan-
thropie, le groupe s’intéresse aussi depuis longtemps à la 
jeunesse; à son potentiel et dans ce cas précis aux jeunes 
talents musicaux.

Le déploiement des secteurs d’activité en Europe, en 
Afrique et au Canada n’est pas incompatible avec le soutien 
des activités et de l’essor culturel du Luxembourg.

Passionné par la musique sous toutes ses formes et surtout 
par celle portée par les jeunes, Batipart est heureux de 
collaborer encore cette année au cycle «Rising stars».

Nous vous souhaitons de belles soirées musicales.

Batipart Invest
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Un consort harmonieux
Constance Luzzati

« Dans cette Musicke, que nous appelons Broken musicke, ou Consort 
Musicke ; certains consorts d’instruments sont plus doux que d’autres : 
comme la harpe irlandaise et la basse de viole s’accordent bien, la flûte à 
bec et les instruments à cordes s’accordent bien, les orgues et la voix 
s’accordent bien. » À l’orée du 17e siècle, l’association de la flûte 
à bec et du luth est considérée par Francis Bacon dans son Sylva 
sylvarum comme un exemple idéal d’alliage sonore harmonieux. 
Les représentations picturales sont nombreuses à présenter de 
semblables ensemble mixtes, dans lesquels les sonorités des ins-
truments à vents viennent s’associer à celles des cordes pincées 
et frottées. Flûte et luth sont alors de plus en plus appréciés par 
l’ensemble des cours européennes. 
C’est en Italie que sont publiées les premières pièces pour luth, 
chez l’imprimeur vénitien Petrucci : six volumes paraissent ainsi 
entre 1507 et 1511, parmi lesquels le Libro quarto Joan Ambrosio 
Dalza. À la différence des autres recueils pour luth, qui contiennent 
nombre de pièces vocales réduites en tablature, celui de Dalza 
est riche en pièces pensées directement pour l’instrument. Ce 
sont souvent des danses, que l’auteur groupe par trois, indiquant 
dans la préface que « toutes les pavanes ont leur propre saltarello et 
piva », agençant ainsi les pièces en forme de brèves suites. Certaines 
œuvres, comme les Catalate ala spagnola, témoignent d’une 
influence espagnole qui provient probablement de la présence 
en Italie de la vihuela, instrument de la même famille que le luth 
et originaire de la péninsule ibérique. 
En Angleterre, jusqu’au 17e siècle, la musique pour luth solo circule 
essentiellement sous forme manuscrite, avant que les Dowland 
père et fils ne contribuent à la diffusion d’un répertoire dévolu à 
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l’instrument et au chant : une trentaine de volumes d’ayres avec 
luth sont publiés au début du siècle. Le style de John Dowland, 
tout à fait élisabéthain au début de sa carrière, évolue sous l’in-
fluence de ses nombreux voyages sur le continent, intégrant de 
nouveaux rythmes de danse, des techniques de jeu les plus 
récentes, ainsi que le style brisé à la française. Ce dernier est la 
caractéristique la plus saillante de l’écriture française, qui fait jouer 
de manière décalée la basse et la ligne la plus aiguë, et arpéger 
tous les accords d’une façon bien particulière. Bien que nombre 
de pages de titre mentionnent la flûte à bec comme l’un des ins-
truments de destination possible, ainsi que le fait Jacques-Martin 
Hotteterre pour son Art de préluder, le répertoire propre pour la 
flûte est en France plus marginal que celui pour luth. Il faut 
attendre la Sonate pour flûte à bec d’Anne Danican Philhidor, au 
début du 18e siècle, pour trouver une œuvre qui lui soit exclusi-
vement dédiée. Au même moment, en Italie, plusieurs œuvres 
d’envergure sont composées pour l’instrument par Domenico 
Scarlatti et Antonio Vivaldi. Ce dernier a composé plusieurs 
concertos, au plus tôt à la fin des années 1720, pour un instru-
mentiste exceptionnel, peut-être Giovanni Battista Sammartini, 
ou l’une des jeunes filles de l’Ospedale della Pietà où il enseignait.

Tandis que la flûte à bec conquiert ses lettres de noblesse en 
Italie, le luth brille de ses derniers feux dans l’Allemagne de 
Georg Philipp Telemann et Johann Sebastian Bach, dont le goût 
pour l’instrument est manifeste tant à travers le répertoire soliste 
qu’il lui a consacré que par l’usage qu’il en a fait dans ses Passions 
et sa Trauerode. Il était lié au plus célèbre des luthistes germaniques, 
le Dresdois Sylvius Leopold Weiß, ainsi qu’au luthier de Leipzig 
Johann Christian Hoffmann. Le luth, comme la flûte à bec, sont 
ensuite progressivement tombés en désuétude à partir des 
années 1750, avant de susciter à nouveau l’intérêt des compo-
siteurs dans la seconde moitié du 20e siècle.

Les vastes possibilités expressives et sonores de la flûte à bec ont 
ainsi inspiré Luciano Berio et Franco Donatoni, mais également 
nombre de compositeurs japonais, intéressés par la proximité 
que les différents modes de jeu permettent de créer avec le 
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shakuhachi. Isang Yun se situe en partie dans la continuité des 
recherches sonores de Makoto Shinohara, Ryohei Hirose et Maki 
Ishii. Lotta Wennäkoski est certes issue d’une toute autre tradition, 
mais elle est profondément attentive à certains aspects – timbre, 
espace et silence – qui sont également caractéristiques de la 
musique asiatique : « Mes textures sont […] colorées par des techniques 
de jeu inhabituelles et des sons non traditionnels. Les mots clés sont combiner 
et proportionner – le premier est lié à la façon dont la verticalité prend 
forme, le second à l’horizontalité. Un autre élément dont j’ai toujours le 
désir est une sensation de légèreté et d’espace : j’aime imaginer que je 
malaxe l’espace dans ma texture, […] en d’autres termes, le silence. »

Réécritures et transcriptions
« Chi desia di saper che cos’è amore » de Francesca Caccini, Syrinx de 
Claude Debussy ou les pièces de Marin Marais ne sont à l’origine 
composés ni pour flûte à bec, ni pour luth, mais respectivement 
pour voix et guitare, flûte traversière et viole de gambe.  

Lotta Wennäkoski
photo: Maarti Kytöharju
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Les interpréter pour un autre effectif que celui initialement prévu 
n’est en rien transgressif, en tous les cas pour ce qui concerne les 
pièce anciennes : aux 17e et 18e siècles, les compositeurs écrivaient 
souvent en choisissant la tessiture, mais en laissant indéterminée 
la destination instrumentale exacte. Par ailleurs, plusieurs d’entre 
eux ont retravaillé et transcrit eux-mêmes certaines de leurs œuvres. 
La pavane « Flow my Tears » est la pièce la plus célèbre de Dowland, 
comme en témoignent la centaine de manuscrits et impressions 
de l’œuvre. La pièce avait déjà bénéficié de plusieurs remaniements 
sous la plume du compositeur : la première version, pour luth 
solo, intitulée Lachrimae pavane date de la toute fin du 16e siècle, 
tandis que la version chantée bénéficie d’un texte ajouté plus 
tard. Une adaptation en est réalisée peu après, sous le titre 
Lachrimae Antiquae, pour cinq parties de luth, violes ou violons. 
En seulement huit ans, le compositeur diffuse l’œuvre en la 
parant de trois vêtures différentes.
L’origine de la Suite pour luth BWV 997 est plus mystérieuse : on 
ne sait pour quel instrument elle a été initialement composée, 
le manuscrit autographe ayant été perdu. Les nombreuses copies 
du 18e siècle qui en subsistent sont majoritairement destinées au 
clavecin, et on a même été jusqu’à imaginer que l’œuvre avait pu 
être composée pour une formation de musique de chambre avec 
dessus (violon ou flûte) et clavecin. L’écriture et la forme de 
l’œuvre ne permettent pas davantage de trancher la question : 
son ample fugue emploie une écriture contrapuntique très riche, 
qui n’est pas particulièrement idiomatique du luth. La très 
grande expressivité du Prélude, avec ses phrases ascendantes qui 
interrogent douloureusement, ainsi que celle de la Sarabande, qui 
rappelle le dernier chœur de la Passion selon saint Matthieu, sonnent 
à merveille au luth, sans employer de geste instrumental qui lui 
soit spécifique. 
La Sonate de Anne Danican Philidor est construite d’une manière 
très proche de la Suite pour luth de Bach, à mi-chemin entre la 
suite de danse, avec une Courante pour Philidor, une Sarabande et 
une Gigue pour Bach, et la sonata da chiesa italienne, qui fait la 
part belle aux mouvements fugués, récurrents dans la pièce de 
Philidor. Dans la première édition (1712), la sonate en question 
est spécifiquement désignée comme étant « pour la flûte à bec », 

13



Centre Orchimont
34, Rangwee

L-2412 Luxembourg-Howald
Tel. +352 / 50 47 48 www.sichel.lu

DESIGN ICONS & CLASSICS



Centre Orchimont
34, Rangwee

L-2412 Luxembourg-Howald
Tel. +352 / 50 47 48 www.sichel.lu

DESIGN ICONS & CLASSICS



ce qui n’est pas habituel dans un recueil publié « pour la Flute 
Traversière, Flûte à Bec, Violons et Haut-Bois avec La Basse continue ». 
Cette adresse multiple est habituelle en France, surtout de la 
part d’instrumentistes à vents qui, toujours, sont polyinstru-
mentistes de père en fils, comme les Philidor et les Hotteterre, 
dont Jacques-Martin, basse de viole et basson de la Grande 
Écurie du Roi, puis flûtiste de la Chambre du Roi, est l’un des 
plus illustres représentants. En toute logique, son Art de préluder 
(1719) concerne la flûte traversière, la flûte à bec, le hautbois 
et les autres instruments de dessus. Il ne concerne pas tant le 
« Prelude composé qui est ordinairement la premiere Pièce de ce que l’on 
appelle Suitte, ou Sonate » comme ceux qui ouvrent les Suites de 
Bach et Philidor précédemment citées, que le « veritable Prelude, 
[qui] Prelude doit estre produit sur le champ sans aucune preparation, 
et que d’ailleurs il comprend une variété infinie ». Philidor s’intéresse à 
la manière dont s’élaborent « ces Caprices, [qui] ne se faisoient point 
absolument au hazard, et qu’ils doivent estre même fondés sur une 
Modulation tres reguliere », avant de se soucier de l’instrument 
qui les réalisera.

Il ne faudrait pas en déduire que, pour les compositeurs fran-
çais, la couleur instrumentale est dépourvue d’importance. 
François Couperin, dans le Rossignol en amour, suggère de substituer 
la flûte au clavecin, non pas parce que le changement de timbre 
lui serait égal, mais au contraire parce que celui-ci présente un 
intérêt musical et figuratif précieux : « Il ne faut pas s’attacher trop 
précisement a la mesure dans le Double cy-dessus. Il faut tout sacrifier au 
goût, à la propreté des Passages, et à bien àtendrir les accens marqués par 
des pincés. Ce Rossignol réussit sur la flute traversiere on ne peut pas 
mieux : quand il est bien joué. »

La musique, image du monde
Le Rossignol en amour ouvre le Quatorzième ordre du Troisième livre 
de pièces de clavecin de Couperin (1722). Il est suivi par trois autres 
pièces qui portent des titres d’oiseaux-caractères : La Linote 
éfarouchée, Les Fauvétes Plaintives et Le Rossignol vainqueur. La figu-
ration de la nature en musique est une constante du siècle, 
volatiles en tête, aisés à évoquer au son du violon ou de la flûte, 
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par le registre aigu et l’alternance rapide de deux notes qui trillent. 
Au moment où Debussy compose Syrinx, cette esthétique de 
l’imitation ne règne plus sur l’ensemble des Beaux-Arts, et le 
rapport des compositeurs avec la représentation de la nature en 
sons est plus distancié. Debussy ne cesse pourtant de l’évoquer, 
trouvant dans la liberté de ses formes et le mystère de son agence-
ment davantage qu’une simple source d’inspiration : « Elle est 
responsable du jeu des courbes que décrivent les brises changeantes ; rien 
n’est plus musical qu’un coucher de soleil. Pour celui qui sait regarder 
avec émotion, c’est la plus belle leçon de développement écrite dans ce 

François Couperin, gravure de Jean-Charles Flipart  
d’après un tableau d’André Boüys
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livre pas assez fréquenté par les musiciens, je veux dire : la nature. »
Debussy cherche, pour la pièce de théâtre de Gabriel Mourey 
Psyché (1913), à composer une pièce dépourvue d’artifice, « la 
ligne du dessin mélodique ne pouvant compter sur aucune intervention 
de couleur, secourable. […] Après de nombreux essais, je crois qu’il faut 
s’en tenir à la seule flûte de Pan, sans autre accompagnement. C’est plus 
difficile, mais plus dans la nature. » La ligne de flûte seule déploie 
ici une forme de mystère et de sensualité qui rappellent les 
autres œuvres de Debussy qui lui sont dédiées, elles aussi mises 
en relation avec des textes, qui exaltent nature et sens dans une 
correspondance symboliste, tels le Faune de Stéphane Mallarmé 
et les Chansons de Bilitis de Pierre Louÿs.
La musique se fait image du monde, non pas seulement à travers 
la représentation de la nature, mais également par celle des affects. 
« Flow My Tears » de Dowland débute ainsi par un motif de quatre 
notes descendantes répétées sur divers degrés, qui figurent les 
larmes et le chagrin. La pièce pour flûte seule de Lotta Wennäkoski 
utilise la flûte d’une manière qui souligne l’idée d’une vie qui 
coule de manière fluide, rythmée par les battements omniprésents 
du sang. La pulsation, quel que soit le mode de jeu employé et 
l’écriture instrumentale, ne lâche jamais l’auditeur : réduite à la 
plus simple expression du battement sur des hauteurs à peine 
perceptibles, ou mise en mouvement par des notes répétées, elle 
traverse la pièce, à l’image de son titre, Arteria. La compositrice 
attache une importance particulière aux mots des titres, et souligne 
combien une idée maîtresse peut lui permettre de déployer 
l’ensemble de l’écriture d’une pièce, comme c’est ici le cas :  
« La peinture sonore est une autre technique qui m’attire : si un poème 
décrit un tissu légèrement plié […], je peux écrire un passage entier basé 
sur des glissandi descendants, […]. Les mots sont généralement importants 
[…], les différentes significations et dimensions étymologiques des diffé-
rentes suggestions de titres. »
Le titre de la pièce d’Isang Yun, The Actor with the Monkey, troisième 
des Chinese Pictures (1993), intrigue. Il s’agit bien à nouveau 
d’une image musicale, mais cette fois d’une image mouvementée, 
qui figure une succession d’actions humoristiques : le singe est 
instable, il est déprimé… et pour finir, l’acteur s’enfuit. Le « jeu 
de singe », à l’origine issu du théâtre traditionnel chinois, est au 
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Isang Yun
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Japon connu sous le nom de sarugaku, dans lequel la flûte a un 
rôle prépondérant. Isang Yun articule son discours musical autour 
d’un matériau très resserré – souvent des groupes de deux ou 
trois notes – mais au pouvoir d’évocation très efficace.

Virtuosités polyformes
L’écriture d’Isang Yun, sans reposer sur la vélocité, c’est-à-dire 
sur l’extrême rapidité de notes brèves et nombreuses, est virtuose : 
elle repose sur des modes de jeu et des manières de produire  
le son qui sont variés, et, comme dans la pièce de Wennäkoski, 
requièrent une exceptionnelle maîtrise de l’instrument. La virtuosité 
se fait encore plus discrète dans la suite pour luth de Bach ; elle est 
pourtant omniprésente, notamment dans l’écriture polyphonique, 
redoutable à mettre en œuvre sur cet instrument à cordes pincées.

La virtuosité est davantage archétypale dans les œuvres des com-
positeurs vénitiens, et ce dès le début du 17e siècle sous la plume 
de Dario Castello. C’est encore plus manifeste dans le Concerto 
RV 443 de Vivaldi, composé à l’intention d’un instrumentiste 
dont le nom n’est pas connu mais dont la vélocité était sans 
égal. Aucune œuvre contemporaine de celle-ci, même les plus 
difficiles des sonates de Telemann, ne requiert pareille habileté 
quant aux changements de registres, à la densité des gammes 
et des arpèges, et à la capacité d’enchaîner notes répétées et 
octaviations.

Les Variations sur les folies d’Espagne (1701) du violiste Marin 
Marais, qui comptent, avec Les Voix humaines, parmi les pièces 
les plus célèbres de leur auteur, jouent également sur le registre 
de la virtuosité : certaines des dernières variations évoquent les 
notes répétées véloces si caractéristiques de Vivaldi, au sein 
d’une esthétique qui demeure pourtant bien différente. L’alternance 
des couleurs et des caractères, qui s’enchaînent rapidement d’une 
variation à l’autre, exige de l’instrumentiste une autre forme de 
virtuosité, plus intérieure cette fois, qui repose sur la capacité à 
modifier affects et univers expressif en une fraction de seconde, 
qui permet au musicien de toucher profondément l’auditeur. 
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Cette faculté d’expression était probablement la plus grande 
qualité de Marin Marais, comme compositeur autant qu’interprète, 
admiré de ses contemporains et notamment du flûtiste Michel 
de La Barre qui, en 1703, le prend pour modèle : « Et pour approcher 
autant qu’il est possible cet instrument de sa perfection, j’ai cru pour la 
gloire de ma flûte et pour la mienne propre, devoir suivre en cela Monsieur 
Marais qui s’est donné tant de peines et de soins pour la perfection de la 
viole et qui y a si heureusement réussi. »

Constance Luzzati est harpiste et musicologue, titulaire de 
premiers prix de concours internationaux, d’un doctorat, et de 
six prix du Conservatoire National Supérieur de Musique et 
de Danse de Paris. Elle partage son temps entre concerts, 
enseignement de la culture musicale en conservatoire et 
conférences.
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BACH  Messe h-moll (si mineur) BWV 232

Tickets: à partir de 10 €
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Von der Schwermut zur 
Tollheit
Jürgen Ostmann

Hilfsmittel zur musikalischen Früherziehung, Eltern-Folterinstru-
ment, Inbegriff harmloser Hausmusik – die bekannten Klischees 
sind allesamt wenig schmeichelhaft für ernsthafte Blockflötisten. 
Und sie geben ein völlig falsches Bild von den Möglichkeiten 
des Instruments – denkt man einmal an die Virtuosität und Aus-
druckskraft, die etwa Antonio Vivaldi seinen Spielern abverlangt. 
Vor allem mit der Musik des Barock bringt man die Blockflöte in 
Verbindung – sicher zu Recht, denn in dieser Epoche erreichte 
ihre Beliebtheit und Spielkultur den Höhepunkt. Im Lauf des 
18. Jahrhunderts wurde sie immer mehr durch die Traversflöte 
(Querflöte) verdrängt, und um 1800 war sie, außer vielleicht 
unter Amateurmusikern, praktisch ausgestorben. Erst die Neube-
wertung alter Musik im 20. Jahrhundert machte ihre gegenwär-
tige Renaissance möglich. Ähnlich erging es im Übrigen der 
Laute: Sie hatte ihre beste Zeit im 16. und frühen 17. Jahrhundert, 
musste dann aber als Generalbass-Instrument dem Cembalo wei-
chen, und als Solo-Instrument sowie zur einfachen Liedbeglei-
tung bevorzugte man bald die Gitarre.

In Johann Sebastian Bachs Lebenszeit galt die Laute zwar schon 
als altertümlich, doch einige bedeutende Spieler wie etwa Sylvius 
Leopold Weiss bescherten ihr noch einmal eine kurze Nachblüte. 
Dennoch ist nicht ganz klar, ob Bach seine Suite BWV 997 wirk-
lich für Laute schrieb, wie die Mehrzahl der Forscher annimmt. 
Einige Stellen dieses Werks sind nämlich auf diesem Instrument 
gar nicht ohne Anpassungen spielbar. Möglich wäre auch das 
damals modische Lautenclavicymbel, ein Cembalo mit Lauten-
klang. In jedem Fall lässt Bach auf das eröffnende Präludium 
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nicht gleich einen Tanz folgen, wie sonst in Partiten oder Suiten 
üblich, sondern eine Fuge in Dacapo-Form – also mit unverän-
derter Wiederholung des Anfangs nach einem Mittelteil. Dann 
folgen eine gravitätische Sarabande und eine Gigue, deren lebhaft 
springende Bewegung sich in ihrer verzierten Variante, der 
Double, zu gleichmäßiger Sechzehntelbewegung steigert.

Anders als Bach lebte John Dowland zur Blütezeit der Laute. 
Der Engländer war nicht nur ein hervorragender Spieler des 
Instruments, sondern galt auch als einer der besten Komponisten 
von Lautenmusik. Etwa 100 Solostücke und fast ebenso viele 
Lieder mit Lautenbegleitung sind von ihm erhalten. Die meisten 
prägt jener schwermütige Charakter, der etwa aus dem Text des 
berühmten Liedes «Flow, My Tears» spricht: «Fließt, meine Tränen», 
heißt es darin, «strömt aus euren Quellen; für immer verbannt, lasst 
mich trauern. Wo der schwarze Vogel der Nacht sein düsteres Lied singt, 
dort lasst mich einsam sein». Dowland wusste zweifellos, wovon er 
sang – er wird als melancholischer, ewig unzufriedener und 

Johann Sebastian Bach 1720
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extrem egozentrischer Charakter beschrieben. Zu Beginn des  
17. Jahrhunderts traf er aber auch genau den Nerv der Zeit: 
Shakespeare hatte gerade seinen düsteren Dänenprinzen Hamlet 
erfunden, und die Literaten der elisabethanisch-jakobinischen 
Epoche pflegten geradezu einen Kult der Melancholie. 

Ein Sprung über Jahrhunderte und Kontinente hinweg führt 
danach zu Isang Yun. Der gebürtige Koreaner verbrachte zwar 
fast die Hälfte seines Lebens in Deutschland, doch in seiner 
Musik blieben immer auch ostasiatische Klangvorstellungen  
präsent. Besonders deutlich wird das in dem 1993 entstandenen 
Zyklus Chinesische Bilder, der von Block- oder auch Querflöte  
ausgeführt werden kann. Das dritte Stück daraus, Der Affenspieler, 
ist im Unterschied zu den übrigen, eher meditativen Nummern 
von lebhaften, schnell wechselnden Rhythmen geprägt. Es wurde 
durch eine volkstümliche altchinesische Theaterform und den 
Klang der japanischen Nô-Flöte inspiriert. 

Antonio Vivaldi war es, der in seinen Konzerten und Kammer-
musikstücken eine ganz neue, virtuose Schreibweise für die 
Blockflöte entwickelte. Ihre rauschenden Arpeggien, Sprünge, 
Triller und Orgelpunkte stehen den Kunststücken der damaligen 
Geiger in nichts nach. Man vermutet daher, dass dem Kompo-
nisten ein hervorragender Blockflötist zur Verfügung gestanden 
haben muss – oder eine Blockflötistin: Schließlich leitete Vivaldi 
in Venedig die Musik des Ospedale della Pietà, eines Mädchen-
Waisenhauses, dessen Orchester als eines der besten in Europa 
galt. Neben der besonders gebräuchlichen Altblockflöte bedachte 
Vivaldi in einigen Konzerten auch ein flautino mit Solopartien. 
Musikforscher haben lange gerätselt, was damit gemeint sein 
könnte. Eine Piccolo-Querflöte, vermuteten einige, doch heute 
gilt eine kleine Blockflöte – vermutlich auf dem Ton f – als 
wahrscheinlicher.

François Couperin, der Hofkomponist Louis XIV. und bedeu-
tendste französische Musiker seiner Generation, schrieb neben 
Kirchen-, Kammer- und Orgelwerken mehr als 230 Cembalo- 
stücke, die er in vier großen Sammlungen veröffentlichte.  
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Darin sind wiederum Stücke gleicher Tonart in sogenannten 
Ordres zusammengefasst. Die einzelnen Sätze tragen oftmals 
charakterisierende oder programmatische Bezeichnungen – so 
beispielsweise «Le Rossignol en amour», «Die verliebte Nachtigall». 
Das langsame, Vogelgesang imitierende Stück eignet sich gut für 
eine Übertragung auf Flöte und Generalbassbegleitung, wie sie 
Couperin für viele seiner Cembalostücke ausdrücklich gestattete.

Über Joan Ambrosio Dalza ist nur bekannt, was das Vorwort 
einer einzigen Notenausgabe berichtet: Der vierte Band der 1508 
von dem Venezianer Ottaviano Petrucci gedruckten Intabulatura 

Antonio Vivaldi 1725
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de lauto bezeichnet ihn als «excelente musico e sonator de lauto […] 
milanese». Dalza wurde also entweder in Mailand geboren, oder 
er wirkte dort. Ob er wohl auch Beziehungen nach Spanien 
hatte? Zwei Satztitel seiner Publikation, Caldibi castigliano und 
Calata ala spagnola, scheinen darauf hinzudeuten. Doch vielleicht 
spiegeln sie auch nur die Begeisterung der damaligen italienischen 
Musiker für die Vihuela, ein aus Spanien stammendes Lauten- 
instrument, dessen Form bereits an die Gitarre denken lässt.

Eine ähnlich rätselhafte Figur ist für die Musikforschung Dario 
Castello. Er lebte Anfang des 17. Jahrhunderts in Venedig, und 
auch über ihn weiß man nur, was auf den Titelseiten seiner 
Sonatensammlungen steht: Aus der ersten (von 1621) erfahren 
wir, dass Castello eine Bläserkapelle leitete, und aus der zweiten 
(von 1629), dass er in irgendeiner Weise mit dem Markusdom 
verbunden war – die Archive der Basilika bestätigen das allerdings 
nicht. Castellos Sonate concertate in stil moderno waren offenbar 
ausgesprochen populär, denn sie wurden noch jahrzehntelang 
nachgedruckt. 

Wie alle Künstler des Rising Stars-Programms spielt auch Lucie 
Horsch bei ihrer Tour durch die renommiertesten Konzerthallen 
Europas ein neues Werk, das die European Concert Hall Organi-
sation (ECHO) eigens für sie in Auftrag gegeben hat. An wen 
der Auftrag ging, durfte sie selbst bestimmen, und ohne zu 
zögern entschied sie sich für die Finnin Lotta Wennäkoski. 
Schon bei der Uraufführung von Wennäkoskis Ensemblestück 
Zeng im Jahr 2019 hatte Horsch die Blockflötenpartie übernom-
men, und bei der Entstehung des aktuellen Werks Arteria kam es 
zu einer noch engeren künstlerischen Zusammenarbeit zwischen 
den beiden Musikerinnen. Besonders beeindruckt zeigt sich die 
Blockflötistin von Wennäkoskis unerschöpflicher Erfindungskraft 
in Bezug auf neue Klänge und Spieltechniken. Die Komponistin 
wiederum erzählt: «Der Ausgangspunkt für das neue Stück ist Energie. 
Die Musik kombiniert ständig wechselnde Klangfarben mit pochendem 
Puls. Aber ich werde auch einige melodische Ausbrüche zulassen – ich 
weiß, dass eine echte Virtuosin wie Lucie auch ihnen ein erstaunliches 
Leben einhauchen wird.»
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Francesca Caccini lebte in einer Zeit, in der Frauen der Kompo-
nistenberuf in der Regel verschlossen blieb. Ihre ungewöhnliche 
Laufbahn verdankte sie einem Zusammentreffen günstiger 
Umstände: Zu persönlicher Begabung und Durchsetzungskraft 
kamen Beziehungen zu vorurteilsfreien Förderern und ein 
besonderer familiärer Hintergrund. Geboren wurde Francesca als 
älteste Tochter des Opernpioniers Giulio Caccini (1551–1618) 
und der Sängerin Lucia di Filippo Gagnolanti. Bestens ausgebildet 
erhielt sie ein Engagement am Hof der Medici und stieg bald 
zum höchstbezahlten Mitglied der Florentiner Kapelle auf. Ihren 
Marktwert verdankte sie nicht zuletzt einer außerordentlichen 
Vielseitigkeit: Sie sang nicht nur, sondern begleitete sich auf 
Laute, Gitarre und Cembalo selbst, war musiktheoretisch 
beschlagen und schrieb eigene Gedichte in toskanischer und 
lateinischer Sprache. Die schlichte Canzonetta «Chi desia di saper 
che cos’è amore» erschien 1618 in ihrem «Primo libro delle musiche» 
im Druck; sie soll laut dieser Ausgabe von einer chitarra spagnola 
begleitet werden.

Sehr vielseitig war auch der Franzose Jacques-Martin Hotteterre: 
Als Oboist und Flötist im Dienst des Sonnenkönigs Louis XIV., 
spielte er auch Fagott und Musette (eine Art Dudelsack), baute 
Blasinstrumente und veröffentlichte Lehrwerke etwa über das 
Präludieren auf verschiedenen Melodieinstrumenten. Solche 
improvisierten Vorspiele seien keineswegs ein «Produkt des Augen-
blicks ohne irgendeine Vorbereitung», schrieb er; sie gehorchten viel-
mehr bestimmten Regeln, die man lernen könne. Neben theore-
tischen Erörterungen enthält Hotteterres 1719 veröffentlichtes 
Werk L’Art de préluder als Modelle fürs eigene Erfinden verschie-
dene Traits (Übungen, charakteristische Läufe) sowie eine Reihe 
fertiger Préludes.  

Wie Hotteterre stammte auch Anne Danican Philidor aus einer 
Musikerfamilie und stand als Oboist in königlichen Diensten. 
Gemeinsam mit seinem Vater leitete er auch die königliche 
Musikbibliothek, und 1725 gründete er das Concert Spirituel, 
eine Institution, die öffentliche Konzerte in Paris veranstaltete. 
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Von dem 1711 erteilten Privileg, seine Musik drucken zu lassen, 
machte er erstmals im folgenden Jahr Gebrauch; sein 1er Livre de 
Pièces enthält vorwiegend Werke für Traversflöte, als Abschluss 
aber auch die von Lucie Horsch ausgewählte Sonate d-moll für 
Blockflöte.

Mit Syrinx schuf Claude Debussy 1913 eines der populärsten 
Werke der gesamten Literatur für Querflöte solo. Lucie Horsch 
hat es für ihre Blockflöte gekapert, so wie ja bereits Debussy den 
Namen eines zwar verwandten, aber nicht identischen Instruments 
als Titel wählte: Syrinx hieß in der griechischen Mythologie eine 
Nymphe, die sich auf der Flucht vor dem Wald- und Hirtengott 
Pan in ein Schilfrohr verwandeln ließ, aus dem dieser wiederum 
das als Syrinx oder Panflöte bekannte Instrument fertigte. 

Claude Debussy mit seiner Tochter Emma 1916
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Debussy schrieb sein Stück als Musikeinlage zu Gabriel Moreys 
Bühnenwerk Psyché. Es wurde am Beginn des dritten Aktes zum 
Dialog zweier Nymphen gespielt – nicht, wie häufig zu lesen ist, 
am Ende des Dramas zur Sterbeszene Pans.

Zum Schluss noch einmal zurück an den Hof des Sonnenkönigs: 
Sein Sologambist Marin Marais fasste sein Lebenswerk in den 
fünf Büchern seiner Pièces de viole zusammen – sie umfassen ins-
gesamt mehr als 550 Kompositionen für eine, zwei oder drei 
Bassgamben. Im Titel Les Voix humaines kommt Marais’ Absicht 
zum Ausdruck, der menschlichen Stimme nachzueifern und mit 
rein instrumentalen Mitteln einen Gesang ohne Sänger zu schaf-
fen. Im 1701 publizierten zweiten Band der Pièces de viole finden 
sich neben diesem Stück auch 32 Couplets über die Folia, ein 
Bass-Harmonie-Schema, das sich von Spanien aus über ganz 

Marin Marais 1704
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Europa verbreitet hatte und deshalb auch «Les Folies d’Espagne» 
genannt wurde. Tatsächlich stammte die Folia (wörtlich: Tollheit) 
aber wohl nicht aus Spanien, sondern entweder aus Portugal oder 
aus den südamerikanischen Kolonien. Ihre typische Harmonie-
folge (d, A, d, C, F, C, d, A), gespielt im Dreiertakt einer Sara-
bande, diente unzähligen Barockkomponisten als Grundlage 
von Variationen – Marais zählte sicher zu den einfallsreichsten 
unter ihnen.

Jürgen Ostmann studierte Musikwissenschaft und Orchester-
musik (Violoncello). Er lebt als freier Musikjournalist und Drama-
turg in Köln und arbeitet für Konzerthäuser, Rundfunkanstalten, 
Orchester, Plattenfirmen und Musikfestivals.
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Interprètes
Biographies

Lucie Horsch flûte à bec
Nommée ECHO Rising stars par le Concertgebouw d’Amsterdam 
et la Philharmonie de Cologne, Lucie Horsch est une ambassa-
drice passionnée de son instrument, la flûte à bec. Elle a reçu 
en 2020 le Dutch Music Award, plus haute récompense attribuée 
par le Ministère de la Culture et de l’Éducation néerlandais à des 
musiciens classiques. Parmi les événements notables récents ou 
à venir prochainement, citons ses débuts avec le Concertgebouw- 
orkest dirigé par Ton Koopman, le Tonhalle Orchester Zurich et 
Jan Willem de Vriend, le Hong Kong Phiharmonic Orchestra 
sous la baguette de Benjamin Bayl, des tournées en Europe 
avec l’Academy of Ancient Music et Richard Egarr, l’Amsterdam 
Sinfonietta, l’Orchestra of the Eighteenth Century, au Japon avec 
le B’Rock Orchestra, ou encore ses débuts en France pour la 
Folle Journée de Nantes. En récital, Lucie Horsch forme un 
duo avec le luthiste français Thomas Dunford, avec lequel elle 
s’est produite au Wigmore Hall, au Concertgebouw d’Amsterdam, 
à la Philharmonie de Essen, à la Brucknerhaus de Linz ou à 
l’Auditori de Gérone. Elle est par ailleurs l’invitée de festivals 
comme le Rheingau Musik Festival, le Budapest Spring Festival, 
les Festspiele Mecklenburg-Vorpommern, le MDR Musiksommer, 
le Hindsgavl Festival au Danemark ou le Festival Musiksommer 
am Zürichsee. En 2017, elle est apparue dans l’émission Les 
Stars de demain au cours de laquelle elle a joué aux côtés de 
son présentateur, Rolando Villazón. Lucie Horsch enregistre 
exclusivement pour Decca Classics. Son premier disque, consacré 
à Vivaldi, a remporté le prix Edison Klassiek aux Pays-Bas. Son 
deuxième disque, «Baroque Journey», enregistré avec l’Academy 
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of Ancient Music et Thomas Dunford, présente des œuvres de 
divers compositeurs baroques européens. Il a notamment rem-
porté un OPUS Klassik en Allemagne. La flûtiste a par ailleurs 
enregistré les Variations on an Octatonic Scale de Leonard 
Bernstein avec le violoncelliste Kian Soltani pour Deutsche 
Grammophon. Née dans une famille de musiciens professionnels, 
elle a commencé à étudier la flûte à bec à l’âge de cinq ans. 
À onze ans, déjà lauréate de plusieurs prix, elle est admise à la 
Sweelinck Academie du Conservatoire d’Amsterdam où elle 
étudie auprès de Walter van Hauwe. Également pianiste, elle a 
été l’élève de Marjes Benoist et suit désormais les cours de 
Jan Wijn au Conservatoire d’Amsterdam. Membre du National 
Children’s Chorus pendant sept ans, elle a chanté dans ce cadre 
sous la direction de chefs tels que Sir Simon Rattle, Mariss 
Jansons ou Jaap van Zweden. En 2014, elle est choisie pour 
représenter les Pays-Bas au Concours Eurovision des Jeunes 
Musiciens. En 2016, elle remporte le Prix Jeune Talent du 
Concertgebouw en présence de Sir John Eliot Gardiner. Lucie 
Horsch joue sur des flûtes de Seiji Hirao, Frederick Morgan, 
Stephan Blezinger et Jacqueline Sorel, grâce au soutien du 
Prins Bernhard Cultuurfonds.

Lucie Horsch Blockflöte
Lucie Horsch wurde auf Vorschlag des Concertgebouw Amster-
dam und der Kölner Philharmonie zum ECHO Rising Star nomi-
niert und ist eine leidenschaftliche Botschafterin für ihr Instru-
ment, die Blockflöte. Im Jahr 2020 erhielt sie den Nederlandse 
Muziekprijs, die höchste Auszeichnung, die das niederländische 
Ministerium für Kultur und Bildung an klassische Musiker ver-
gibt. Zu den bemerkenswerten Ereignissen der letzten Zeit oder 
in nächster Zeit gehören ihr Debüt mit dem Concertgebouw- 
orkest unter Ton Koopman, dem Tonhalle Orchester Zürich unter 
Jan Willem de Vriend, dem Hong Kong Phiharmonic Orchestra 
unter Benjamin Bayl, Tourneen durch Europa mit der Academy 
of Ancient Music und Richard Egarr, der Amsterdam Sinfonietta, 
dem Orchestra of the Eighteenth Century, in Japan mit dem 
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B’Rock Orchestra und ihr Frankreich-Debüt für die Folle Journée 
de Nantes. Bei Recitals bildet Lucie Horsch ein Duo mit dem 
französischen Lautenisten Thomas Dunford, mit dem sie in der 
Wigmore Hall, im Concertgebouw Amsterdam, in der Philhar-
monie Essen, im Brucknerhaus Linz oder im Auditori de Girona 
aufgetreten ist. Darüber hinaus ist sie Gast bei Festivals wie 
dem Rheingau Musik Festival, dem Budapest Spring Festival, 
den Festspielen Mecklenburg-Vorpommern, dem MDR Musik-
sommer, dem Hindsgavl Festival in Dänemark oder dem Festival 
Musiksommer am Zürichsee. Im Jahr 2017 trat sie in der von 
Rolando Villazón moderierten Arte-Sendung Stars von morgen 
auf. Lucie Horsch nimmt exklusiv für das Label Decca Classics 
auf. Ihre erste CD, die der Musik Vivaldis gewidmet ist, gewann 
den Edison Klassiek-Preis in den Niederlanden. Ihre zweite CD, 
«Baroque Journey», die sie mit der Academy of Ancient Music 
und Thomas Dunford aufnahm, präsentiert Werke verschiede-
ner europäischer Barockkomponisten. Sie gewann u. a. einen 
OPUS Klassik in Deutschland. Darüber hinaus hat die Flötistin 
Leonard Bernsteins Variations on an Octatonic Scale mit dem 
Cellisten Kian Soltani für die Deutsche Grammophon aufgenom-
men. Lucie Horsch wurde in eine Familie von Berufsmusikern 
hineingeboren und begann im Alter von fünf Jahren mit dem 
Blockflötenunterricht. Mit elf Jahren, als sie bereits mehrere 
Preise gewonnen hatte, wurde sie in die Sweelinck Academie 
des Conservatorium van Amsterdam aufgenommen, wo sie bei 
Walter van Hauwe studierte. Sie ist ebenfalls Pianistin, war 
zunächst Schülerin von Marjés Benoist und wird nun von Jan 
Wijn am Conservatorium van Amsterdam unterrichtet. Sie war 
sieben Jahre lang Mitglied des National Kinderkoor und sang 
dort unter Dirigenten wie Sir Simon Rattle, Mariss Jansons und 
Jaap van Zweden. 2014 wurde sie ausgewählt, die Niederlande 
beim Wettbewerb Eurovision Young Musicians zu vertreten. 
2016 gewann sie in Anwesenheit von Sir John Eliot Gardiner 
den Concertgebouw Young Talent Award. Lucie Horsch spielt 
auf Flöten von Seiji Hirao, Frederick Morgan,Stephan Blezinger 
und Jacqueline Sorel, dank der Unterstützung des Prins 
Bernhard Cultuurfonds.
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Thomas Dunford luth
Né à Paris en 1988, Thomas Dunford a étudié le luth avec Claire 
Antonini puis Charles-Édouard Fantin au CNSMD de Paris, dont 
il est sorti diplômé en 2006. Il a ensuite été l’élève de Hopkinson 
Smith à la Schola Cantorum de Bâle et participé à des master-
classes avec Rolf Lislevand et Julian Bream. Il a fait ses débuts 
sur scène en incarnant le rôle du luthiste dans La Nuit des rois 
de Shakespeare sur la scène de la Comédie-Française. Depuis, 
il se produit en récital, en soliste ou au sein d’ensembles dans 
les principales salles et les plus grands festivals du monde. Son 
premier disque solo, «Lachrimae», a paru en 2012 sous le label 
Alpha. Acclamé par la critique, il a constitué le début d’une 
vaste discographie qui comprend notamment plusieurs enregis-
trements avec Cappella Mediterranea, Arcangelo, Pygmalion, 
Les Arts Florissants, aux côtés de chefs et de solistes tels 
Nicola Benedetti, Anna Prohaska ou Philippe Herreweghe. 
Thomas Dunford est régulièrement invité à jouer avec des 
ensembles comme Amarillis, Capriccio Stravagante, La Chapelle 
Rhénane, Le Concert Spirituel, Le Concert d’Astrée, La Fenice, 
le Monteverdi Choir, Les Musiciens de Saint-Julien ou Les 
Siècles. Attiré par une grande variété de genres musicaux, dont 
le jazz, il collabore avec des musiciens parmi lesquels Paul Agnew, 
Leonardo García Alarcón, Cecilia Bartoli, Keyvan Chemirani, 
Christophe Coin, Sabine Devieilhe, Joyce Didonato, Isabelle 
Faust, Bobby McFerrin, Théotime Langlois de Swarte, Anne-
Sophie von Otter, Trevor Pinnock, Hugo Reyne, Anna Reinhold, 
Skip Sempé ou Jordi Savall. Il joue aussi au sein de plusieurs 
duos constitués: avec le claveciniste Jean Rondeau, avec la 
mezzo-soprano Lea Desandre ou encore avec le contre-ténor 
Iestyn Davies. Il a créé en 2018 son propre ensemble, baptisé 
Jupiter, où il invite des musiciens et solistes rencontrés lors de 
ses tournées. Leur premier disque, consacré à Vivaldi, est sorti 
chez Alpha en 2019. Parmi leurs prochains projets, citons un 
programme autour de Händel avec Iestyn Davies et Lea Desandre, 
un programme autour de Monteverdi et «Amazone», un pro-
gramme de récital franco-italien avec Lea Desandre, récemment 
paru chez Erato. Lors de la saison 2021/22, il est en tournée aux 
États-Unis avec Jupiter, se produisant notamment au Carnegie 
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Hall de New York. Il joue également à Hambourg, au Japon, à 
Barcelone et à Londres. Thomas Dunford s’est produit pour la 
dernière fois à la Philharmonie Luxembourg le 13 décembre 
dernier, au sein des Arts Florissants.

Thomas Dunford Laute
Thomas Dunford wurde 1988 in Paris geboren. Er studierte 
Laute bei Claire Antonini und später bei Charles-Édouard Fantin 
am CNSMD de Paris, wo er das Studium 2006 abschloss. 
Anschließend war er Schüler von Hopkinson Smith an der 
Schola Cantorum in Basel und nahm an Meisterkursen bei Rolf 
Lislevand und Julian Bream teil. Sein Bühnendebüt gab er in der 
Rolle des Lautenisten in Shakespeares Was ihr wollt auf der 
Bühne der Comédie-Française. Seitdem tritt er mit Liederabenden, 
als Solist oder im Ensemble in den wichtigsten Konzertsälen 
und bei den größten Festivals der Welt auf. Seine erste Solo-CD, 
«Lachrimae», erschien 2012 beim Label Alpha. Sie wurde von 
der Kritik gefeiert und war der Beginn einer umfangreichen  
Diskographie, die u. a. Aufnahmen mit Ensembles wie Cappella 
Mediterranea, Arcangelo, Pygmalion, Les Arts Florissants und 
an der Seite von Dirigenten und Solisten wie Nicola Benedetti, 
Anna Prohaska oder Philippe Herreweghe umfasst. Thomas 
Dunford wird regelmäßig eingeladen, mit Ensembles wie 
Amarillis, Capriccio Stravagante, La Chapelle Rhénane, Le 
Concert Spirituel, Le Concert d’Astrée, La Fenice, dem Monteverdi 
Choir, Les Musiciens de Saint-Julien oder Les Siècles zu musi-
zieren. Da er sich von einer Vielzahl von Musikgenres ange-
zogen fühlt, darunter auch vom Jazz, arbeitet er mit Musikern 
wie Paul Agnew, Leonardo García Alarcón, Cecilia Bartoli, 
Keyvan Chemirani, Christophe Coin, Sabine Devieilhe, Joyce 
DiDonato, Isabelle Faust, Bobby McFerrin, Théotime Langlois 
de Swarte, Anne-Sophie von Otter, Trevor Pinnock, Hugo Reyne, 
Anna Reinhold, Skip Sempé oder Jordi Savall zusammen. Er 
spielt auch in verschiedenen Duos: mit dem Cembalisten Jean 
Rondeau, mit der Mezzosopranistin Lea Desandre oder mit 
dem Countertenor Iestyn Davies. Im Jahr 2018 gründete er sein 
eigenes Ensemble Jupiter, in das er Musiker und Solisten 
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einlädt, die er auf seinen Tourneen kennengelernt hat. Die erste 
CD des Ensembles, die der Musik Vivaldis gewidmet ist, wurde 
2019 bei Alpha veröffentlicht. Zu den nächsten Projekten des 
Ensembles gehören ein Programm rund um Händel mit Iestyn 
Davies und Lea Desandre, ein Programm rund um Monteverdi 
sowie «Amazone», ein französisch-italienisches Recital-Programm 
mit Lea Desandre, das kürzlich bei Erato erschienen ist. In der 
Saison 2021/22 geht Dunford mit Jupiter auf Tournee durch die 
USA und tritt u. a. in der Carnegie Hall in New York auf. Außer-
dem tritt er in Hamburg, Barcelona und London sowie in Japan 
auf. Thomas Dunford war zuletzt am 13. Dezember 2021 in der 
Philharmonie Luxembourg mit Les Arts Florissants zu hören.
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Rising stars
Prochain concert du cycle «Rising stars»
Nächstes Konzert in der Reihe «Rising stars»
Next concert in the series «Rising stars» 

09.02.2022 19:30 
Salle de Musique de Chambre

Mercredi / Mittwoch / Wednesday 

Johan Dalene violon
Nicola Eimer piano

Beethoven: Violinsonate op. 30/3
Monnakgotla: Companion (seasons)
Ravel: Sonate pour violon et piano
Auerbach: Préludes pour violon et piano op. 46/3–4, 8
Sibelius: Quatre Pièces pour violon et piano op. 78: 2. Romance
Prokofiev: Sonate pour violon et piano op. 94a 
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La plupart des programmes du soir de la Philharmonie sont 
disponibles avant chaque concert en version PDF sur le site  
www.philharmonie.lu 

Die meisten Abendprogramme der Philharmonie finden  
Sie schon vor dem jeweiligen Konzert als Web-PDF unter  
www.philharmonie.lu

Impressum

© Établissement public Salle de Concerts  
Grande-Duchesse Joséphine-Charlotte 2021
Pierre Ahlborn, Président
Stephan Gehmacher, Directeur Général 
Responsable de la publication: Stephan Gehmacher
Rédaction: Lydia Rilling, Charlotte Brouard-Tartarin, 
Dr. Tatjana Mehner, Anne Payot-Le Nabour 
Design: Pentagram Design Limited
Imprimé par: Print Solutions 
Tous droits réservés.

your comments are welcome on
www.facebook.com/philharmonie

44


