
Pour en savoir plus sur la musique américaine,  
ne manquez pas le livre consacré à ce sujet,
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Jazz at Lincoln Center Orchestra with Wynton Marsalis
Wynton Marsalis trompette, direction
Ryan Kisor, Marcus Printup, Kenny Rampton trompette
Sam Chess, Chris Crenshaw (The Golkin Family Chair), 
Elliot Mason trombone
Sherman Irby, Alexa Tarantino saxophone soprano, saxophone alto, 
flûte, clarinette
Chris Lewis saxophone soprano, saxophone ténor, clarinette,  
clarinette basse
Abdias Armenteros saxophone soprano, saxophone ténor, clarinette
Paul Nedzela saxophone soprano, saxophone baritone, clarinette,  
clarinette basse
Carlos Henriquez (The Mandel Family Chair in honor of Kathleen B. 
Mandel) basse
Dan Nimmer (The Zou Family Chair) piano
Obed Calvaire drums
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Jazz & beyond



«Wynton Marsalis: The Jungle»

Luxembourg Philharmonic
Jazz at Lincoln Center Orchestra with Wynton Marsalis
Cristian Măcelaru direction
Wynton Marsalis trompette, direction
Ryan Kisor, Marcus Printup, Kenny Rampton trompette
Sam Chess, Chris Crenshaw (The Golkin Family Chair), 
Elliot Mason trombone
Sherman Irby, Alexa Tarantino saxophone soprano, saxophone alto, 
flûte, clarinette
Chris Lewis saxophone soprano, saxophone ténor, clarinette,  
clarinette basse
Abdias Armenteros saxophone soprano, saxophone ténor, clarinette
Paul Nedzela saxophone soprano, saxophone baritone, clarinette,  
clarinette basse
Carlos Henriquez (The Mandel Family Chair in honor of Kathleen B. 
Mandel) basse
Dan Nimmer (The Zou Family Chair) piano
Obed Calvaire drums

09.06.2023 19:00
Grand Auditorium

Vendredi / Freitag / Friday
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Modeste Moussorgski (1839–1881)
Tableaux d’une exposition (Bilder einer Ausstellung)  
   (arr. Maurice Ravel) (1874)
      Promenade (Allegro giusto, nel modo russico; senza allegrezza,  

   ma poco sostenuto)
      1. Gnomus (Le gnome / Der Gnom) (Sempre vivo)
      Promenade (Moderato comodo e con delicatezza)
      2. Il vecchio castello (Le vieux château / Das alte Schloss)  

     (Andante molto cantabile e con dolore)
      Promenade (Moderato non tanto, pesamente)
      3. Tuileries. Dispute d’enfants après jeux (Die Tuilerien. Spielende  

     Kinder im Streit) (Allegretto non troppo, capriccioso)
      4. Bydło (Le chariot à bœufs / Der Ochsenkarren) (Sempre  

     moderato, pesante)
      Promenade (Tranquillo)
      5. Балетъ невылупившихся птенцовъ (Ballet des poussins dans  

      leurs coques / Ballett der Küchlein in ihren Eierschalen)  
      (Scherzino: Vivo, leggiero-Trio)

      6. «Samuel» Goldenberg et «Schmuÿle» («Samuel» Goldenberg  
      und «Schmuyle») (Andante)

      7. Limoges. Le marché (La grande nouvelle) (Limoges. Der  
        Marktplatz [Die große Neuigkeit]) (Allegretto vivo, sempre  
        scherzando, attacca:)

      8. Catacombae Sepulcrum romanum (Les Catacombes. Sépulture  
        romane / Die Katakomben. Römische Gruft) (Largo) – Cum  
        mortuis in lingua mortua (Avec les morts dans une langue  
        morte / Mit den Toten in der Sprache der Toten) (Andante non  
       troppo, con lamento)



      9. Избушка на курьихъ ножкахъ. Баба-Яга (La cabane sur des  
      pattes de poule. Baga-Yaga / Die Hütte auf Hühnerfüßen.  
      Baba-Jaga) (Allegro con brio, feroce – Andante mosso – Allegro  
      molto, attacca:)

      10. La porte des héros [dans l’ancienne capitale de Kiev]  
        [La Grande Porte de Kiev] (Das Heldentor [in der alten Hauptstadt  
        Kiew] [Das große Tor von Kiew]) (Allegro alla breve  – Maestoso – 
       Con grandezza)

35’

—

Wynton Marsalis (1961)
The Jungle. Symphonie N° 4 (2016)
   I. The Big Scream (Black Elk Speaks)
   II. The Big Show
   III. Lost in Sight (Post Pastoral)
   IV. La Esquina
   V. Us
   VI. Struggle in the Digital Market
65’

21:45
Jazz at Lincoln Center Orchestra with Wynton Marsalis
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Mesdames, Messieurs,
Chers mélomanes,

Au nom du Comité de direction de Spuerkeess, j’ai le plaisir 
de vous souhaiter la bienvenue au Grand Auditorium de la 
Philharmonie pour un spectacle hors du commun.

C’est une véritable légende du jazz qui montera sur scène 
ce soir. Natif de La Nouvelle-Orléans, Wynton Marsalis a 
grandi sous l’influence des plus grands trompettistes, tels 
Louis Armstrong et Miles Davis, tout en vivant l’inspiration 
journalière de sa propre famille, dont bon nombre sont des 
musiciens professionnels.

Lauréat de plusieurs Grammy Awards, et honoré du premier 
prix Pulitzer de musique pour un jazzman, il est un musicien 
aux multiples talents : trompettiste, compositeur, enseignant, 
directeur artistique… Wynton Marsalis a décidément plus 
d’une corde à son arc !

Ce grand artiste se produira ce soir sous l’égide du Jazz at 
Lincoln Center Orchestra with Wynton Marsalis, qui, pour 
la 35e année déjà, vous fera apprécier un « art du swing 
sophistiqué, qui balance entre classicisme et modernité, 
et par-dessus tout offert avec un panache impérieux. » 
(La Montagne)

Quant au détail même du programme présenté : surprise ! 
Tout comme les grands chefs de la gastronomie, Wynton 
Marsalis nous concoctera un menu musical spontané, marqué 
par les émotions du moment et le tempérament inimitable 
de son orchestre.

Dans l’attente de cette belle découverte, je vous souhaite, 
Mesdames, Messieurs, Chers mélomanes, à toutes et à 
tous une excellente soirée.

Françoise THOMA
Chief Executive Officer
President of the Executive Committee
Spuerkeess
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De Ravel à Marsalis : une 
leçon d’orchestre par le Jazz 
at Lincoln Center Orchestra
Philippe Gonin

Une institution
Partie intégrante du centre culturel Lincoln Center for Performing 
Arts, la mission principale du Jazz at Lincoln Center Orchestra 
est de développer le public du jazz par des actions telles que des 
concerts, des tournées nationales et internationales, des résidences, 
des émissions de radio nationales hebdomadaires, des émissions 
de télévision, des enregistrements, des publications, un festival 
annuel d’orchestres de jazz d’écoles secondaires, une académie 
de direction d’orchestre, diverses actions en direction des étudiants 
ou du jeune public, etc. Le siège du Jazz at Lincoln Center est le 
Frederich P. Rose Hall, premier lieu de concert conçu uniquement 
pour le jazz et composé de trois salles (Rose Theater d’un peu 
plus de 1200 places, The Allen Room, d’environ 480 places et le 
Dizzy’s Club Coca Cola, « petit » club d’un peu moins de 150 
places) situé dans l’enceinte d’un centre commercial, le Shops at 
Columbus Circle. 
Bien plus qu’un orchestre, le Jazz at Lincoln Center est aussi un 
centre de préservation, ou, plutôt de conservation d’un jazz que 
l’on disait, il y a quarante ans, moribond. Peut-être fallait-il 
d’ailleurs que le jazz devienne « adulte » pour qu’il se retourne 
sur son passé et vienne faire le bilan d’une histoire déjà riche. 
Nostalgie ? Peut-être. Préservation d’un patrimoine vivant ? 
Sans doute. La question, à l’aube des années 1980, se posait 
de manière cruciale au point que nombreux étaient ceux qui, 
à l’instar de Claude-Michel Jalard, se demandaient si le jazz était 

De Kamelleknécheler

M
ar

tin
 F

en
ge

l

9



encore possible. « Aujourd’hui, écrivait-il, le jazz, si on le retrouve, 
connaît une stagnation qui dure depuis plus de dix années. Et rien n’in-
dique que celle-ci puisse avoir une fin, constituer un épisode avant 
renaissance. Tout au contraire, le jazz est comme un continent explosé. » 
Le jazz, en ce début d’années 1980 est bel et bien éclaté. De 
nombreux styles cohabitaient alors, du jazz d’avant-garde au 
renouveau d’esthétiques appartenant à l’Histoire : le Preservation 
Hall Jazz Band, garant du style New Orleans, tournait toujours 
et enregistrait pour Columbia, les grandes figures du bebop 
comme Dizzy Gillespie ou Art Blakey continuaient à recevoir 
les faveurs du public.
C’est aussi au beau milieu de ce « continent explosé » qu’une 
jeune génération s’affirme alors de plus en plus, créant ce nouvel 
engouement public qui finit par convaincre critiques et historiens 
que le jazz est en plein renouveau. Des dizaines d’albums 
marquent alors la vigueur de ce courant « revival » que d’aucuns 
nomment parfois conservateur. Mais ce « retour à », s’il est 
empreint de relectures des standards du jazz classique, n’étouffe 
pas pour autant une créativité qui, toutefois, s’inscrit dans une 
certaine tradition… « Natural Living » d’Andy Laverne, « Dienda » 
de Kenny Kirkland ou bien encore le superbe « Royal Garden 
Blues » de Brandford Marsalis, sans oublier le « Round Midnight » 
d’un jeune trompettiste, qui enregistre son premier disque au 
sein des Jazz Messengers d’Art Blakey alors qu’il n’a que dix-huit 
ans, et fait alors une entrée fulgurante dans le monde du jazz. 
Wynton Marsalis apparaît alors que, paradoxalement, et comme 
en réponse au questionnement de Michel-Claude Jalard, le jazz 
connaît cette impulsion nouvelle.

Un défenseur de la tradition ?
Né en 1961 à La Nouvelle-Orléans, Wynton Marsalis débarque à 
New York alors qu’il n’est âgé que de dix-huit ans. Il vient parfaire 
son art à la prestigieuse Juilliard School of Music puis aux côtés 
des Messengers d’Art Blakey. À l’aise dans le jazz, à l’aise dans le 
répertoire classique, il enregistre son premier disque sous son 
nom (sobrement intitulé « Wynton Marsalis ») à l’âge de vingt 
ans. Farouche défenseur du jazz acoustique, Wynton Marsalis 
jouit rapidement d’une popularité immense et internationale. 
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Art Blakey et les Jazz Messengers en 1981 avec Wynton Marsalis à la trompette

C’est en grande partie ce jazz acoustique, un jazz patrimonial, 
qu’il vient défendre en devenant le directeur musical du Jazz 
At Lincoln Center Orchestra. 

Mais Marsalis n’est pas qu’un interprète excellant à la fois en 
jazz et dans un répertoire allant du baroque (Henry Purcell, 
Georg Friedrich Händel…) à la musique du 20e siècle (André 
Jolivet) en passant par le classique (Wolfgang Amadeus Mozart, 
Joseph Haydn), il est aussi compositeur. Son catalogue compte 
des œuvres de musique de chambre (At The Octoroon Balls pour 
quatuor à cordes en 1998, A Fiddler’s Tale Suite pour trompette, 
clarinette, basson, trombone, violon, contrebasse et percussion 
en 1999), ainsi que quatre symphonies (All Rise. Symphonie N° 1 
en 1997, Blues Symphony. Symphonie N° 2 en 2009, Swing Symphony. 
Symphonie N° 3 l’année suivante et, enfin, The Jungle. Symphonie 
N° 4 en 2016). On doit aussi à sa plume alerte des pièces pour 
orchestre de jazz (dont le Concerto Grosso for Jazz Big Band and 
Seven-Piece Tango Group) ainsi que des musiques de ballet compo-
sées tant dans un esprit aussi « classique » (Ghost Story, 1998) que 
jazz (Jazz : 6 ½ Syncopated Movements, 1993). Déjà honoré de 
plusieurs Grammy Awards, Marsalis est aussi le premier jazzman 
à recevoir le Prix Pulitzer de musique pour son oratorio jazz 
Blood On The Fields.



Celui pour qui « l’excellence est une forme de protestation », engagé 
pour la pérennité d’un jazz classique, l’est tout autant, à travers 
sa musique, dans la lutte pour l’égalité des races, des genres, des 
âges. « Une fois par décennie, disait-il à Télérama en 2016, je sors un 
album engagé : « Black Codes From The Underground » en 1985, 
« Blood On The Fields » en 1997 et « From The Plantation To The 
Penitentiary » en 2007. Dans un an ou deux, je publierai un nouveau 
projet, The Ever Funky Lowdown, sur la manière dont on nous manipule 
en détournant notre attention de ce qui est réellement important. Mais la 
fonction du Jazz at Lincoln Center est moins politique que sociale : nous 
réunissons des gens de tous les âges, toutes races et tous genres pour qu’ils 
jouent ensemble. Nous prolongeons ainsi une tradition, le jazz, dont c’est 
la nature même. » On ne saurait être plus clair dans l’énoncé de 
principes qui figurent d’ailleurs dans la déclaration de mission 
du JALC : « Nous pensons que le jazz est une métaphore de la démocratie. 
Parce que le jazz est improvisé, il célèbre la liberté personnelle et encourage 
l’expression individuelle. Parce que le jazz est swinguant, il consacre cette 
liberté à la recherche et au maintien d’un terrain d’entente avec les autres. 
Parce que le jazz est enraciné dans le blues, il nous inspire à faire face à 
l’adversité avec un optimisme persistant ».

Wynton Marsalis, The Jungle. Symphonie N° 4
Lors de la création londonienne de la Swing Symphony, le jour-
naliste du Telegraph vit en cette œuvre, qui puise aussi bien chez 
Charles Ives, George Gershwin et Aaron Copland que chez 
Leonard Bernstein ou Duke Ellington, « un voyage dans l’histoire 
du jazz. L’énergie et l’invention étaient étonnantes. On entendait les sons 
de l’Amérique elle-même, et surtout le bruit des trains. » On pourrait 
presque faire le même portrait de cette « Jungle Symphony » 
inscrite au programme de ce soir mais c’est cette fois la ville de 
New York qui est dépeinte à travers six mouvements, six moments 
même que l’on pourrait décrire comme des instantanés, des 
morceaux de cet ADN qui a forgé la cité. 
Commande du New York Philharmonic à l’occasion de son 175e 
anniversaire, cette quatrième symphonie est créée en 2016. 
« The Jungle, explique le compositeur, traite de ce que nous voyons 
dans notre ville aujourd’hui – le beau, le sombre, et les points communs 
toujours présents mais souvent négligés de notre humanité partagée. » 
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Portrait d’une ville qui fait face à de nombreux défis. Comme 
pour la « Swing Symphony », ce sont tour à tour Gershwin, 
Ellington mais aussi John Adams ou bien encore Edgar Varèse et 
Igor Stravinsky que l’on surprend au détour d’une phrase, d’une 
couleur orchestrale. 
Le premier mouvement The Big Scream (Black Elk Speaks) traite 
de la dépossession et de « l’esprit des Amérindiens » explique 
Marsalis à Eric Meyer pour The Australian. « Partout où des peuples 
indigènes sont déplacés et conquis par des gens qui disposent de plus de 
technologie […], il y a un cri. » Ces déplacements de populations 
existent encore aujourd’hui lorsque des gens « ne peuvent pas suivre 
le rythme de la ville. » D’autres « portraits » d’autres traces d’ADN 
traversent les cinq autres mouvements : c’est l’âge d’or du jazz, 
l’immigration européenne, les influences latino-américaines ou 
la toute-puissance du marché boursier et du monde des affaires 
qui sont dépeints dans les mouvements suivants. 
Au-delà de ces thèmes spécifiques, la « Jungle Symphony » est 
une œuvre traversée de part en part par l’évocation de la vie 
urbaine et des relations humaines.
Si The Big Show semble évoquer un jazz glorieux (celui allant du 
ragtime au swing), le troisième mouvement, Lost in Sight, est 
peut-être « le plus symphonique », en ce qu’il parvient, selon le 
journaliste du Daily Telegraph « à mêler l’impression pastorale idéalisée 
par le largo de la Symphonie ‹ Du Nouveau Monde › de Dvořák à un 
portrait plus froid et plus austère des sans-abris et de ceux qui ne peuvent 
survivre à l’amère réalité de la Grosse Pomme. » La référence à 
Antonín Dvorák peut paraître incongrue et pourtant le journaliste 
ne peut être plus juste lorsqu’après une entrée en matière qui en 
appelle au blues, le hautbois entonne un long solo évoquant le 
cor anglais du compositeur tchèque. 
Le quatrième mouvement, La Esquina, explore plus particulièrement 
les rythmes afro-latins, une première pour Marsalis qui explique 
que la musique latine est « un élément essentiel de la personnalité 
américaine. » On retrouve dans le cinquième mouvement, Us, 
des accents issus du ragtime
Le journaliste du Brisbane Tribune, Peter McCallum, voit en 
Struggle in the Digital Market, sixième et dernier mouvement, une 
« allusion à l’apocalypse numérique avec un élan mécanique menaçant. » 
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Rythmes saccadés, évoquant ici quelques pages de John Adams 
(Chairman Dances) là, Stravinsky, c’est sur une longue pédale que 
se développe enfin un dernier solo de trompette joué par Marsalis 
himself. Un souffle ultime achève cette brillante symphonie.

Modeste Moussorgski–Maurice Ravel, Tableaux d’une exposition
C’est à un autre voyage que nous invite la deuxième œuvre au 
programme de ce soir. Composée en juin et juillet 1874, soit 
quelques mois après une rétrospective consacrée au peintre Viktor 
Hartmann, c’est au piano que Modeste Moussorgski destine son 
nouvel opus. La mort d’Hartmann en 1873 à l’âge de 39 ans 
affecte beaucoup le compositeur. La composition se fait dans 
une sorte de fièvre créatrice et Moussorgski écrit même à Vladimir 
Stassov (le dédicataire de l’œuvre) : « Mon cher généralissime. 
Hartmann bouillonne, comme bouillonnait Boris : les sons et les idées 
planent dans l’air – je les gobe et je m’en goinfre, et c’est à peine si j’ai 
le temps de les griffonner sur le papier. Je suis en train d’écrire le N° 4 ; 
les transitions sont bonnes (en forme de promenade). On devine ma personne 
dans les interludes. Pour l’instant je trouve cela réussi. » L’œuvre est 
rapidement achevée mais elle n’est publiée qu’en 1886, soit cinq 
ans après le décès de Moussorgski, survenu en 1881. On ne possède 
que peu des tableaux et esquisses qui furent alors exposés mais 
on sait que Moussorgski, plus que décrire, s’est plu à s’attacher à 
des détails, des décors, juxtaposant parfois deux esquisses (Samuel 
Goldenberg et Schmuÿle). C’est l’inquiétant Gnomus qui ouvre cette 
exposition. Puis viennent Il Vecchio Castello, Tuileries, Bydlo, le 
sautillant Ballet des poussins dans leur coque, Samuel Goldenberg et 
Schmuÿle, la frénésie du marché de Limoges, les lugubres Catacombae : 
Sepulchrum romanum – Cum mortuis in lingua mortua, La Cabane 
sur des pattes de poule – Baba Yaga, l’ensemble s’achevant par la 
majestueuse Grande Porte de Kiev.
On a parfois pu lire que l’écriture du compositeur russe n’est pas 
« pianistique », que cela ne sonne pas. Il suffit pourtant d’écouter 
Alfred Brendel ou Sviatoslav Richter qui ont, en leur temps, 
inscrit l’œuvre à leur répertoire ou la magistrale interprétation 
enregistrée par Alexander Gravrylyuk en 2014 pour se rendre à 
l’évidence : les Tableaux, même au piano, « sonnent ». C’est 
peut-être Tristan Klingsor qui en fit en quelques mots une analyse 
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d’une finesse encore d’actualité : « Le style de Moussorgski écrit le 
poète, n’est pas plus le style d’un orchestrateur que celui d’un pianiste. 
Ce que Moussorgski modèle, c’est la matière sonore. » 
Cette matière sonore, c’est un autre compositeur, français celui-là, 
qui va la magnifier et la parer de couleurs orchestrales. Il est 
indéniable que, pour le public, le nom de Maurice Ravel reste 
indissociable de celui de Moussorgski. Si d’autres tentatives d’or-
chestration ont vu le jour (la toute première, partielle, a été créée 
en 1891 et est due à un des élèves de Nikolaï Rimski-Korsakov, 
Mikhail Touchmalov), aucune, même parmi les plus récentes 
(Vladimir Askhenazy en 1982 par exemple) n’est parvenue à 
supplanter celle composée – car il n’est pas usurpé de dire qu’il 
s’agit bien d’une (re)composition – par Maurice Ravel. 
C’est Serge Koussevitzky qui, en 1922, commande cette orches-
tration au compositeur. Réfugié à Lyons-la-Forêt, dans la Villa 
« Le Fresne » appartenant à Madame Fernand Dreyfus, Ravel 
achève son travail en août et septembre 1922. Koussevitzky en 
donne la première audition le 19 octobre de la même année à 
l’Opéra de Paris.

Le musicien réalise une orchestration presque complète de la 
partition, puisqu’il omet la cinquième promenade entre les 
tableaux Samuel Goldenberg et Schmuÿle et Limoges. Le Marché.  
Il en conserve cependant tous les tableaux. Ravel fait appel à un 
effectif imposant (plus de 90 musiciens), usant d’une large 
palette de timbres et d’instruments encore rares à l’orchestre 
tels le contrebasson, le saxophone alto ou les sonorités cristallines 
du célesta.

De fait, on trouve quelques pages d’orchestre qui sont autant de 
leçons d’orchestration in vivo et devenues incontournables : quel 
timbre aurait pu mieux que la trompette solennelle choisie par 
Ravel ouvrir la Promenade initiale et son motif à onze temps ? 
Quel autre instrument que le tuba pour décrire le lourd déplace-
ment de ce chariot dans Bydlo ? Quel autre choix que ce duo 
entre le basson – avec son motif de sicilienne – et le saxophone 
pour ouvrir Le vieux château et ses doublures subtiles ? 
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La trompette avec sourdine pour Schmuÿle contrastant avec les 
cordes graves décrivant Goldenberg ? Et quelle autre grandeur 
que celle de l’orchestre de Ravel pour illuminer La Grande Porte 
de Kiev ? Une orchestration qui sonne comme une évidence. 
Marsalis, tout comme Ravel, nous convient ce soir à une véritable 
féerie orchestrale. Le premier donne à entendre une cité sans 
cesse en mouvement, rehaussant son orchestre – comme le fit 
d’ailleurs Ravel en son temps – de couleurs d’un jazz officiellement 
reconnu depuis 1987 comme le « joyau du patrimoine culturel 
américain ». Le second offre à une partition pourtant déjà brillante 
un éclat sonore nouveau.

Esquisse de Viktor Hartmann pour le ballet Trilby de Yuli Gerber, qui inspira Modeste 
Moussorgski pour Ballet des poussins dans leur coque
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Guitariste, compositeur, arrangeur et enseignant-chercheur à 
l’Université de Bourgogne Franche-Comté, Philippe Gonin tra-
vaille sur les musiques de jazz, le rock et la musique de cinéma. 
Il a publié de nombreux articles et divers ouvrages consacrés, 
entre autres, à Magma, Pink Floyd, Robert Wyatt ou The Cure 
ainsi qu’à la musique à l’écran.

Dernière audition à la Philharmonie

Modeste Moussorgski Tableaux d’une exposition  
(arr. Maurice Ravel)

      25.01.2020 Filarmonica della Scala / Riccardo Chailly

Wynton Marsalis The Jungle
   Première audition
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Wynton Marsalis und das 
Jazz at Lincoln Center 
Orchestra
Ralf Dombrowski

Wynton Marsalis ist gern missverstanden worden. Das lag auch 
daran, dass es für viele Zeitgenossen nur schwer nachvollziehbar 
war, wie jemand schon in jungen Jahren einen derart beeindrucken-
den Grad der genreübergreifenden Perfektion bei gleichzeitigem 
profundem historischen Bewusstsein erreichen konnte, das Jazz 
als einen Ausdruck der afroamerikanischen Klassik verstand. 
George Wein etwa, der berühmte Impresario und Begründer der 
amerikanischen Festivalkultur, erinnerte sich für die Jazzgeschichte 
des Dokumentarfilmers und Journalisten Ken Burns an das erste 
Mal, als dieser den jungen Wynton Marsalis in Chicago auf der 
Bühne erlebte: «Ich hörte ihn spielen und begann zu weinen. Ich 
konnte es nicht fassen, ich hätte nie gedacht, dass ich einen jungen 
schwarzen Musiker noch einmal in dieser Weise spielen hören würde, 
denn sie waren alle vom Bebop oder der Coltrane-Szene beeinflusst. 
Wynton konnte das auch alles spielen, aber ich konnte hören, dass er sich 
auch mit Louis Armstrong beschäftigt hatte. Und das bedeutet mir viel, 
denn die einzigen Musiker, die sich sonst für Armstrong interessierten, 
waren weiße Musiker. Junge afroamerikanische Musiker interessierten 
sich nicht für ihn».

Wynton Marsalis wurde zum Katalysator eines wachsenden 
klangkulturellen Bewusstseins, das bald das Etikett «Neotraditio-
nalismus» angeheftet bekommen sollte. Während Jazz in den 
späten Siebzigern mit seiner Identität kämpfte – die Avantgardisten 
etwa reklamierten die Freiheit der Kunst für sich, unter autono-
mistischer Missachtung von Publikumsbedürfnissen, während 
Jazzrock und Fusion mit benachbarten Disziplinen und der 
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Kommerzialität flirteten und außerdem verschiedene Weltregionen 
von Europa bis Südamerika eigene Traditionslinien entwickelten 
– wuchs Wynton zusammen mit ähnlich begabten Geschwistern 
der Marsalis-Familie wie selbstverständlich in die Ausdruckskraft 
der Überlieferung hinein. Zwar hatte in seinen Jugendjahren 
auch in seiner Heimatstadt New Orleans, wo er 1961 geboren 
wurde, der klassische Jazz zugunsten von Funk und Soul an 
Popularität verloren und Wynton erprobte seine Musikalität 
gemeinsam mit seinem älteren Bruder Branford während der 
Highschool-Zeit zunächst in verschiedenen R&B-Bands wie The 
Creators. Über seinen Vater Ellis, dessen umfassende Platten-
sammlung und pädagogische Arbeit kam er aber auch mit Louis 
Armstrong, Miles Davis, John Coltrane und den Ahnen der  
Entwicklung in Kontakt. Er probierte viel aus, spielte in Kinder-
ensembles, führte als Teenager mit dem Städtischen Orchester 
von New Orleans Haydn-Trompetenkonzerte auf und schrieb 
sich schließlich an der Juilliard School in New York ein, noch 
unentschlossen, ob er mehr Klassik oder mehr Jazz studieren sollte.

Die neue Stimme
Allerdings musste er sich nicht wirklich entscheiden. Denn 
Wynton Marsalis landete flugs in den Spitzenensembles des eta-
blierten modernen Jazz, tourte mit Art Blakey, Herbie Hancock 
und leistete sich ab den frühen Achtzigern auch eigene Ensemb-
les. Sein erstes und selbstbetiteltes Album ging von 1982 an 
schnell mehr als 100 000 Mal über den Ladentisch, ein selbst für 
etablierte Stars enormer Verkaufserfolg und im Genre des 
modern traditionellen Jazz damals wie heute außergewöhnlich. 
Er konnte sich von da an aussuchen, womit er an die Öffentlich-
keit gehen wollte, und entwickelte sich zu einem Einflussfaktor 
der amerikanischen Musikszene, der weit über den engen Kreis 
der improvisierenden Klangwelt hinausreichte. Mit 20 Jahren 
unterschrieb er seinen ersten Vertrag mit Columbia Records, mit 
22 bekam er die ersten Grammys sowohl für Jazz als auch klassische 
Interpretationen überreicht. Vier Jahre später gehörte Wynton 
Marsalis zu den Mitbegründern von Jazz At Lincoln Center, 
einer neu geschaffenen Abteilung des New Yorker Bildungs- und 
Veranstaltungszentrums, das sich zu der damaligen Zeit weiter in 
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Richtung Jugend und originär amerikanischer Klangformen 
öffnen wollte. Er wurde mit 31 deren künstlerischer Leiter und 
mit 35 für sein Oratorium Blood On The Fields, das sich musika-
lisch und erzählend mit der Geschichte der Sklaverei in den USA 
beschäftigte, mit dem Pulitzerpreis ausgezeichnet, als erster Jazz- 
musiker überhaupt in der Historie dieses kulturellen Ehrentitels. 
So wuchs er auf diese Weise als führende Stimme seiner Generation 
in das Establishment hinein und wurde nicht müde, an vielen 
Stellen die Bedeutung des Jazz für die afroamerikanische Kultur 
im Speziellen und die zwischenmenschliche Kommunikation im 
Allgemeinen herauszustellen.

Seine Rolle als Klangbotschafter und Pädagoge nahm er dabei 
von Anfang an sehr ernst. Dabei geht die Idee, die Wynton 
Marsalis mit Jazz als Gestaltungsform verbindet, über die engen 
Grenzen der Stilentwicklung und Sozialgeschichte hinaus. «Beim 
Spielen kommt das authentische Selbst zum Vorschein», meinte er 
2010 in seiner Autobiographie Jazz, mein Leben – Von der Kraft der 
Improvisation und präzisierte: «Ist man ungeduldig, ist das in der 

Wynton-Marsalis-Statue im Florida parkea/Parque La Floria in Gasteiz/Vitoria
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Musik hörbar, denn man kann nicht abwarten. Ist man schüchtern und 
kann seine Persönlichkeit nur schwer nach außen zeigen, dann bleiben 
die eigenen Ideen verborgen oder aber man übertreibt als Ausgleich. Ist 
man egozentrisch, kann man nicht mit anderen spielen – sie dürfen nur 
Hintergrund oder Begleitung sein. Natürlich kann man damit durch-
kommen, aber es macht keinen Spaß, mit einem solchen Musiker zu spielen. 
Im Jazz nutzen die Musiker ihre Schwächen und machen daraus etwas, 
was funktioniert». Mit dieser Haltung schaffte er es, Jazz At Lincoln 
Center neben den in der Stadt bereits existierenden Institutionen 
wie der Juilliard School oder der Manhattan School of Music zu 
einem weiteren Fixpunkt der kulturellen Wahrnehmung zu 
machen, von verschiedenen Veranstaltungsprogrammen bis hin 
zu dem sehr exklusiv gelegenen Live-Club «Dizzy’s Club Coca-
Cola» im Time Warner Center mit großer Panorama-Scheibe 
und Blick auf den Central Park. 

Das Jazz At Lincoln Center Orchestra ( JLCO)
Das wichtigste Organ, um neben den pädagogischen Programmen 
vor Ort die Botschaft von der befreienden und vereinenden 
Kraft des Jazz in die Welt zu tragen, ist das vom Lincoln Center 

Eingang zur Frederick P. Rose Hall am New Yorker Lincoln Center
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getragene Orchester, das mehrere Funktionen in sich vereint. 
Zum einen versammelt es als eine Mischung aus Kaderschmiede 
und Repräsentativensemble in wechselnden Besetzungen viele 
der besten Musiker der Stadt und des Landes, ermöglicht ihnen 
ein Auskommen und außerdem einen Ausmerksamkeitsfokus 
der internationalen Wahrnehmung. Auf der anderen Seite ist es 
für Wynton Marsalis selbst, aber auch für die Mitglieder des 
Orchesters eine Möglichkeit, sich als Komponisten mit ausge-
wählten Projekten zu bewähren. Seit 1992 bereits gibt es eine 
Sendereihe von Jazz At Lincoln Center im National Public 
Radio, im gleichen Jahr wurde auch das Orchester gegründet, 
um als Working Big Band die Kontinuität der Arbeit zu gewähr- 
leisten. Zu den ersten Programmen gehörte eine Widmung an 
die Klangwelt von Duke Ellington, und spätestens mit dem 
prämierten «Blood On The Fields» 1997, das international 
umfassend rezipiert wurde und als eines der Manifeste neuer 
afroamerikanischer Hochkultur gilt, kennt man das JLCO als 
weltweit eines der wichtigsten Ensembles seiner Art. Über die 
Jahrzehnte folgten zahlreiche weitere Programme, die die Kory-
phäen der Historie wie John Lewis, John Coltrane, Wayne Shorter, 
aber auch den Stride Pianisten, den Traditionen des Cubops, 
des Blues und immer wieder Duke Ellington mit wechselnden 
Schwerpunkten widmeten. 

Das Orchester arbeitete dabei nicht nur vor Ort auf den drei 
unterschiedlich dimensionierten Konzertbühnen des Lincoln 
Center, sondern wurde auch als Tournee-Ensemble aktiv, um die 
Musik und die damit verknüpfte Haltung an Schulen, Colleges 
und in die Welt zu tragen. «Von allen in Amerika entstandenen 
Kunstformen sagt der Jazz am meisten über uns aus», erklärt Wynton 
Marsalis an anderer Stelle seiner Autobiographie. «Mit der 
Demokratie erfolgte eine Explosion individueller Kreativität, und daher 
lag es nahe, dass die amerikanische Kunstform schlechthin eine 
außergewöhnliche Liste großer Namen hervorbringen würde. Sie und 
ihre Leistungen zu verstehen heißt, sich an Beispielen von Kreativität, 
Mut und Ausdauer orientieren zu können, die für uns alle nützlich sind. 
Doch die bedeutendste Innovation ist tatsächlich der Jazz selbst, der 
signalisiert, wie wichtig es ist, ein Bedürfnis zu erfüllen, denn Kunst soll 
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ihre Schöpfer bereichern. Anfang des 19. Jahrhunderts sagte Beethoven, 
dass man zu den ältesten Kirchentonarten zurückkehren müsse, um das 
Wesen der Kirchenmusik zu verstehen. Anders gesagt: Man sollte sich 
nicht auf die gängige Meinung verlassen, sondern zur Quelle zurückkehren. 
Meiner Meinung nach muss man dem Ursprung einer Sache möglichst 
nahekommen, um ihr Wesen zu erkennen».

Die Idee der übergreifenden Kunst 
Im Laufe der Jahre wurde Wynton Marsalis immer wieder vorge-
worfen, er tue als konservativer Musiker und institutioneller 
Lobbyist zwar viel für die historische Sache des Jazz, lasse aber 
ebenso manches unter den Tisch fallen, das sich stilistisch deut- 
licher der Gegenwart nähere. Tatsächlich stützte er als künstleri-
scher Berater der viel rezipierten Fernsehreihe von Ken Burns 
über die Geschichte des Jazz die Idee, dass mit den Meisterstücken 
der frühen Sechzigerjahre letztlich die Entwicklung der Musik 
beendet sei. Die mit Hilfe des einflussreichen Publizisten Stanley 
Crouch geführte Kontroverse über die Ursprünge und Folgen 
der zur afroamerikanischen Klassik erklärten Musik erhitzte seit 
den frühen Neunzigern international die Gemüter und selbst 
Größen ihres Fachs widersprachen der Ausschließlichkeit des 
historischen Verständnisses. So soll Miles Davis, als er Wynton 
Marsalis begegnete, angemerkt haben, da sei er ja, der Jazzpolizist. 

Inzwischen allerdings haben sich viele vormals exklusiv wirkende 
Positionen relativiert. Je mehr Jazz als Teil einer übergreifenden 
Hochkultur wahrgenommen wird, desto weniger kommt er in 
Argumentationsnöte kulturpolitisch aufgeladener Debatten. Wer 
sich markant in seinem Selbstverständnis absetzten will, spricht 
längst von Black American Music, die wiederum nicht nur den 
Jazz, sondern viele andere Formen von Rhythm & Blues bis Hip 
Hop einbezieht. Und Wynton Marsalis selbst beschränkt sich in 
seiner künstlerischen Gestaltungskraft nicht auf die Formen- 
sprachen der Vergangenheit, sondern bezieht sich auf ein weit 
gefächertes stilistisches Spektrum. Politik und Wirklichkeit gehen 
dabei zuweilen verschiedene Wege, so wie sich Wynton Marsalis 
in seiner Arbeit als Komponist, Dirigent und Arrangeur auch 
auf Klangideen beruft, die weiter zurückreichen als die impro-
visierenden Ursprünge in New Orleans. Neben seiner Arbeit als 
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Leiter des JLCO ist er beispielsweise künstlerisch eng mit dem 
Philadelphia Orchestra liiert, für das er regelmäßig klassische 
Werke komponiert. So führte das Orchester 2015 beispiels-
weise ein von ihm komponiertes Violinkonzert auf, gefolgt von 
einem Konzert für Tuba sechs Jahre später. 

Die Symphonie The Jungle
Der Reiz des stil- und gattungsübergreifenden Komponierens 
liegt dabei in der sich respektvoll inspirierenden Gegenseitigkeit. 
Als die New Yorker Philharmoniker 2017 ihr 175-jähriges Bestehen 
feierten, wollten sie dieses Ereignis nicht nur mit dem etablierten 
Repertoire zelebrieren, sondern darüber hinaus Werke präsentieren, 
die möglichst umfassend den Esprit kultureller Vielfalt repräsen-
tierten. Sie gaben bei Wynton Marsalis eine Symphonie in Auf-
trag, die mit dem Titel The Jungle dann an fünf ausverkauften 
Abenden einem begeisterten Publikum präsentiert wurde. Es ist 
eine Widmung an die Stadt New York, «die fluideste, stress- und 
zugleich krafterfüllteste, kosmopolitischste Metropole, die mir je begegnet 
ist», wie er in einem Interview im Umfeld der Uraufführung 
anmerkte. Klassisches Orchester und Jazz Big Band werden dabei 
zu einem Klangkörper verschmolzen, der wiederum in der Lange 
ist, die verschiedenen Färbungen des urbanen Stadtempfindens 
musikalisch umzusetzen.
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Über eine gute Stunde hinweg durchlebt man in sechs Sätzen 
eine Reise, die von den in die Traditionen der Native Americans 
zurückreichenden Ideen bis zur Gegenwart führt. The Big Scream 
(Black Elk Speaks) etwa nimmt seinen Ausgangspunkt in der 
Geschichte einen Schamanen der Oglala Lakota, der bei den 
Kämpfen von Little Big Horn beteiligt war und das Wounded 
Knee Massacre überlebte, im Vertrauen auf die Ghost Dances 
seiner Vorfahren. Er erzählte seine Geschichte seinem Sohn, der 
wiederum den Schriftsteller John Neihardt dazu inspirierte, auf 
der Basis der Berichte 1932 seine Impressionen, die Einblicke in 
die Überlieferungen der Native Americans boten, unter dem 
Titel Black Elk Speaks zu veröffentlichen. Wynton Marsalis wiede-
rum nahm das Buch als Ausgangsmotiv, um die Verankerung der 
Kultur in den Weisen der Ahnen künstlerisch einfließen zu 
lassen, mit kritischem Seitenblick auf die bis heute anhaltende 
Missachtung indigener Traditionsstränge. Von dort aus führt die 
Musik über die Sätze The Big Show, Lost In Sight, La Esquina, Us 
und Struggle In The Digital Market bis an die Gegenwart heran, 
integriert Momente jazzmusikalischer «Jungle»-Klischees, wie sie 
in den frühen Dreißigerjahren die Stimmungen der New Yorker 
Tanzpaläste prägten, ebenso wie zahlreiche Elemente der swin-
genden, boppenden, latinjazzenden Soundwelt. 

So ist The Jungle einerseits ein weites klangästhetisches Panopti-
kum musikalischer Vernetzungen, das durch die Ergänzung mit 
Modest Mussorgskys symphonischer Programmmusik Bilder einer 
Ausstellung vom alten Europa bis in das New York der Gegenwart 
reicht, das Ganze anhand der Vermittlung einer zur stadtbürger-
lichen Hochkultur avancierten Musikform, die es von den Clubs 
auf die großen etablierten Bühnen geschafft hat. Für Wynton 
Marsalis sind solche opulenten Kompositionen Möglichkeiten 
zum Spielen mit und in der großen Form. Sie sind aber auch der 
Beweis, dass er mit seiner Idee einer klassischen afroamerikani-
schen Musik unter dem Signum des Jazz aus seiner Perspektive 
durchaus richtig liegt. Denn The Jungle zieht nicht nur als Werk 
um die Welt und fordert klassische Orchester und Big Bands 
gestalterisch heraus. Es ist auch ein gelungenes Bild für die Pers-
pektiven der Gemeinsamkeit: «Von allen Kunstformen ist Jazz am 
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flexibelsten, denn er glaubt an den guten Geschmack jedes einzelnen 
Menschen. Er glaubt an unsere Fähigkeit, vernünftige Entscheidungen 
zu treffen, und bestärkt uns in dieser Entschlusskraft, anstatt die Freiheit 
mit Restriktionen und Hierarchien einzuschränken. Im Jazz bestimmen 
ein weites Herz und musikalische Fähigkeiten die Positionen in der 
Band. Die Philosophie des Jazz wurzelt darin, Menschen aufzurichten 
und zu bereichern, ganz normale Menschen». Zwei Abende lang 
machen Wynton Marsalis und das JLCO daher in der Philharmonie 
Luxembourg Station, um diese Begeisterung für die Kraft des 
Menschlichen möglichst umfassend weiterzugeben. 
 

Ralf Dombrowski, Musikjournalist, Buchautor und Fotograf, 
schreibt seit 1994 über Musik mit Schwerpunkt Jazz. Er arbeitet 
für die Süddeutsche Zeitung, den Bayerischen Rundfunk, Spiegel 
Online und zahlreiche Fachmagazine.
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Klingende Bilder und farbige 
Klänge
Anselma Lanzendörfer (2020)

Ohne Unterstützung hätten womöglich auch Modest Mussorgskys 
Bilder einer Ausstellung niemals jenen Platz im internationalen 
Konzertrepertoire erhalten, den sie heute innehaben. Im Gegen-
satz zu Beethovens Violinkonzert erfolgte die Unterstützung hier 
jedoch durch einen Musiker, der sich nicht am Anfang, sondern 
bereits auf dem Höhepunkt seiner Karriere befand: Erst durch 
die kongeniale Orchestrierung durch Maurice Ravel – sie erfolgte 
knapp 50 Jahre nach der Komposition – erlangte der Klavier- 
zyklus internationale Aufmerksamkeit.

Mussorgsky war 1839 in einer Gutsbesitzerfamilie geboren 
worden und hatte mit sechs Jahren ersten Klavierunterricht bei 
seiner Mutter erhalten. Gemeinsam mit seinem Bruder Filaret 
besuchte er ab 1849 die renommierte St. Petri-Schule in  
St. Petersburg und führte seinen Klavierunterricht bis zum Ende 
seiner Schulzeit bei Anton Gerke, einem Schüler u. a. von 
Ferdinand Ries und Ignaz Moscheles, fort. 1856 verließ er die 
Gardefähnerichschule, die er seit 1852 besucht hatte, und trat als 
Offiziersanwärter in das Preobraschenski Leib-Garderegiment 
ein, wo er den Militärarzt Alexander Borodin kennenlernte.
Im Winter 1856/57 folgte die Bekanntschaft mit César Cui  
und Mili Balakirew. Wie Mussorgsky, so hatte auch Balakirew 
zunächst bei seiner Mutter, später bei einem professionellen  
Pianisten Klavierunterricht erhalten. Dank der Bekanntschaft mit 
Michael Glinka, der ihn in die St. Petersburger Musikwelt ein-
führte, und der großzügigen finanziellen Unterstützung durch 
einen Förderer, die es ihm erlaubte, sich ausschließlich der Musik 
zu widmen, galt Balakirew in seinem Bekanntenkreis als einziger 
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«professioneller» Komponist. Bereits kurz nach ihrem Kennen-
lernen begann Mussorgsky, bei Balakirew Kompositionsunter-
richt zu nehmen und quittierte im Sommer 1858 seinen Dienst 
beim Militär, um ebenfalls ausschließlich als Musiker zu leben.

Die neu gewonnene künstlerische Freiheit währte jedoch nicht 
lange: Nach der Aufhebung der Leibeigenschaft durch Zar  
Alexander II. Anfang 1861 hatte auch Mussorgskys Familie 
große finanzielle Verluste erlitten. Nur fünf Jahre, nachdem  
Mussorgsky das Militär verlassen hatte, trat er in den Staatsdient 
ein, um auf wechselnden Stellen und in verschiedenen Behörden 
seinen Lebensunterhalt zu sichern. Doch nicht nur der unge-
liebte Broterwerb, auch das soziale Umfeld müssen Mussorgsky 
zu schaffen gemacht haben: So war der Zusammenhalt des 
Mächtigen Häufleins – nach Mussorgsky waren Rimsky-Korsakow 
im Jahr 1861 und Alexander Borodin im Jahr 1862 dem Kreis 
um Balakirew beigetreten – deutlich weniger eng und solidarisch, 
als man nicht nur angesichts der gemeinsamen Ziele sondern 
auch aufgrund der Stilisierung der Komponistengruppe – insbe-
sondere durch den einflussreichen Musikkritiker Vladimir Stasov, 
der in einem Zeitungsartikel von 1867 den Begriff «Mächtiges 
Häuflein» prägen sollte – annehmen könnte. So ließen sich  
Balakirew und Stasov in ihrem Briefwechsel bereits 1863 über 
die vermeintliche Idiotie Mussorgskys aus. Zu offenen Spannungen 
kam es 1867, als Balakirew die ihm gewidmete symphonische 
Dichtung Eine Nacht auf dem kahlen Berge, von deren Qualität 
Mussorgsky fest überzeugt war, ablehnte und dadurch verhinderte, 
dass das Werk zu Lebzeiten seines Komponisten aufgeführt 

Als «Mächtiges Häuflein» oder auch als «Gruppe der Fünf» 
bekannt wurde der Zusammenschluss der russischen  
Komponisten Mili Balakirew, César Cui, Modest Mussorgsky, 
Nikolai Rimsky-Korsakow und Alexander Borodin ab Mitte der 
1850er Jahre. Ihr Ziel: «Echte» russische Musik zu komponieren 
– erklärtermaßen im Gegensatz zu Komponisten wie Pjotr 
Tschaikowsky und Artur Rubinstein, die aufgrund ihrer akademi-
schen Ausbildung am Konservatorium in ihrer Musiksprache als 
zu westlich orientiert galten. Ihr Mittel: Integration russischer 
Volkslieder und -tänze sowie eine für westliche Ohren exotisch 
klingende, vermeintlich «russische» Harmonik, die etwa durch 
den Einsatz von Ganzton-, verminderten oder pentatonischen 
Skalen erreicht wurde. 
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wurde. Zum endgültigen Bruch führte schließlich ein (wohl eher 
persönlich denn fachlich motivierter) Verriss von Mussorgskys 
Oper Boris Godunov durch César Cui im Anschluss an die äußerst 
erfolgreiche Uraufführung Anfang 1874, der deutlich machte, 
dass es sich bei den fünf Komponisten nicht (mehr) um eine 
Gruppe handelte. 

Wenige Monate zuvor, im August 1873, hatte Mussorgsky einen 
persönlichen Schicksalsschlag erfahren: Der mit ihm eng 
befreundete Maler Viktor Hartmann war im Alter von gerade 
einmal 39 Jahren unerwartet gestorben. Für die im Februar und 
März von Stasov mitorganisierte Gedächtnisausstellung zu 
Ehren Hartmanns steuerte Mussorgsky selbst zwei Bilder bei, 
die ihm sein Freund zu Lebzeiten vermacht hatte. Unter dem 
Eindruck jener Ausstellung komponierte er im Juni desselben 
Jahres den Klavierzyklus Bilder einer Ausstellung – Erinnerungen an 
Viktor Hartmann, der Stasov gewidmet ist. Der Grundgedanke 
des Werkes ist so einfach wie genial: Insgesamt zehn komponierte 
Bilder verbindet Mussorgsky mit einer Promenade, die nicht nur 
die Wege des Besuchers zwischen den einzelnen Bildern markiert, 
sondern mittels ihrer sich verändernden Stimmungen auch 
dessen Reaktionen auf die Bilder widerspiegelt. Obwohl sich 
Hartmann ebenso wie Mussorgsky der Erschaffung genuin russi-
scher Kunst verschrieben hatte – womöglich ein Grund für die 
innige Freundschaft der beiden – scheint der Betrachter eher eine 
Ausstellung europäischer Kunstwerke zu durchschreiten: So verrät 
der Originaltitel des zweiten Bildes (Il vecchio castello), dass sich 
besagtes altes Schloss in Italien befindet, während das Spiel und 
der Streit der Kinder in den Tuilerien (drittes Bild) sowie das 
bunte, vom Gezeter der Marktfrauen durchsetzte Treiben auf 
dem Markt von Limoges (siebtes Bild) offenkundig in Frankreich 
stattfinden. Im vierten Bild (Bydlo) hört man einen polnischen 
Ochsenkarren sich behäbig aber unaufhaltsam nahen und wieder 
entfernen, im sechsten Bild, dem jiddisch überschriebenen 
Samuel Goldenberg und Schmuyle, werden ein reicher und ein armer 
Jude porträtiert. Auch lateinische Überschriften finden sich in 
der Originalpartitur: Das auf die Eröffnungspromenade folgende 
erste Bild Gnomus, die Darstellung eines kleinen, hinkenden 
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Gnoms, sowie das zweiteilige, achte Bild Catacombae: Sepulchrum 
romanum – Con mortuis in lingua mortua, ein düster-archaischer 
Abstieg in die Unterwelt (Katakomben. Römische Gruft) mit einer 
sich anschließenden, dämonisch-flirrenden Version der Promenade 
(Mit den Toten in einer toten Sprache). Russische Titel tragen neben 
dem fünften Bild, in dem man das nervös-zwitschernde Ballett 
der Küken in ihren Eierschalen zu hören bekommt, auch die beiden 
finalen Bilder: Das neunte Bild porträtiert die Hexe Baba-Yaga, 
eine Gestalt der russischen Sagen-Welt, die in ihrer Hütte auf 
Hühnerfüßen Nichtsahnenden auflauert, sie in ihre Hütte lockt 
und dort auffrisst. Mit dem strahlend-momumentalen Tor von Kiew 
– vollgriffig bei Mussorgsky, im Orchestertutti bei Ravel – schließt 
den Zyklus schließlich ab.

In seiner Orchestrierung des nicht nur an Klangfarben überaus 
reichen, sondern auch vor pianistischen Schwierigkeiten strot-
zenden Werkes bietet Ravel alle Mittel auf, die das moderne 
Symphonieorchester zu bieten hat – neben den üblichen, hier 

37

Modest Mussorgsky 1870



jedoch dreifach besetzten Holzbläsern auch das einmalig, dafür 
an äußerst prominenter Stelle, der melancholischen Melodie im 
Alten Schloss eingesetzte Es-Altsaxophon. Es ist viel darüber spe-
kuliert worden, ob Mussorgsky, der sich nach der Ablehnung 
seiner Nacht auf dem kahlen Berge durch Balakirew nie wieder an 
einer großen Orchesterpartitur versuchte, eine Orchesterfassung 
geplant hatte, oder ob er das Werk ausschließlich für Klavier vor-
gesehen hatte. Feststeht, dass der Zyklus erst in Ravels Fassung 
von 1922 den Weg in die großen Konzertsäle dieser Welt fand 
(und die Orchesterfassung auch dem Original eben jenen Weg 
bahnte). Den großen und langanhaltenden Erfolg seines Werkes 
hat Mussorgsky jedoch nicht mehr erlebt, wurde er selbst doch 
nicht deutlich älter als sein Freund Viktor Hartmann. Er starb im 
Jahr 1881 kurz nach seinem 42. Geburtstag an den Folgen seiner 
langjährigen Alkoholsucht.

Anselma Lanzendörfer ist bei der Jungen Deutschen Philharmo-
nie für Fundraising und Sonderprojekte verantwortlich. Daneben 
ist sie als freie Autorin für verschiedene Orchester, Festivals 
und Konzerthäuser sowie als Lehrbeauftragte für Musikwissen-
schaft und Musikvermittlung an der Hochschule für Musik und 
Darstellende Kunst Frankfurt tätig. Sie studierte Schulmusik, 
Querflöte und Musikvermittlung/Musikmanagement und wurde 
mit einer Arbeit über Konzertprogramme und bürgerliche Musik-
rezeption im 19. Jahrhundert promoviert.

Letzte Aufführung in der Philharmonie

Modest Mussorgsky Bilder einer Ausstellung  
(arr. Maurice Ravel)

      25.01.2020 Filarmonica della Scala / Riccardo Chailly

Wynton Marsalis The Jungle
   Erstaufführung
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www.lpoa.lu

The newly created Luxembourg Philharmonic 
Orchestra Academy offers a top-level 
orchestra academy experience to seven 
academists. Started in September 2021, 
this two-year-course combines performing 
under outstanding conductors alongside 
brilliant musicians with an extensive 
programme of coachings, workshops, and 
chamber music projects. 

Support the LPOA
as a patron to foster the education of 
talented young musicians and the 
development of the Academy itself. 
You will receive information about the 
activities of the charitable association and 
will be invited to the annual members’ 
assemblies, during which your vote will help 
shape the Academy’s future.
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NN
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Sehee Kim
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Timbales / Pauken
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Harpe / Harfe
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Interprètes
Biographies

Jazz at Lincoln Center Orchestra
Avec le Jazz at Lincoln Center Orchestra, à la réputation interna-
tionale, et des artistes invités venus de tous les genres et de 
toutes les générations, le Jazz at Lincoln Center offre chaque 
saison des milliers de concerts et de prestations pédagogiques 
et radiophoniques dans son lieu de résidence, New York, et 
dans le monde entier à destination de personnes de tous âges. 
Le Jazz at Lincoln Center est dirigé par Clarence Otis, Chairman, 
Wynton Marsalis, Managing and Artistic Director, et Greg 
Scholl, Executive Director. Le Jazz at Lincoln Center Orchestra 
(JLCO), qui rassemble 15 des meilleurs solistes et musiciens 
d’ensembles de jazz d’aujourd’hui, est l’orchestre attitré du Jazz 
at Lincoln Center depuis 1988 et passe plus du tiers de l’année 
en tournée dans le monde entier. Cet orchestre particulièrement 
éclectique est impliqué dans tous les aspects du programme du 
Jazz at Lincoln Center, se produit et organise des événements de 
formation musicale à New York, aux États-Unis et sur toute la 
planète. Sous la direction de Wynton Marsalis, le Jazz at Lincoln 
Center Orchestra brasse un large répertoire: de compositions 
historiques rares à des œuvres de commande, notamment des 
compositions et arrangements de Duke Ellington, Count Basie, 
Fletcher Henderson, Thelonious Monk, Mary Lou Williams, 
Dizzy Gillespie, Benny Goodman, Charles Mingus, mais aussi 
de membres actuels et passés du Jazz at Lincoln Center 
Orchestra, comme Wynton Marsalis, Wycliffe Gordon, Ted Nash, 
Victor Goines, Sherman Irby, Chris Crenshaw et Carlos Henriquez. 
Ces dix dernières années, le Jazz at Lincoln Center Orchestra 
s’est produit avec de nombreuses phalanges symphoniques 
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internationales majeures, parmi lesquelles le New York Philhar-
monic, le Cleveland Orchestra, The Philadelphia Orchestra, le 
Czech Philharmonic, les Berliner Philharmoniker, le London 
Symphony Orchestra et bien d’autres. Le programme éducatif 
du Jazz at Lincoln Center touche plus de 110 000 élèves, ensei-
gnants et autres personnes. En 2015, le Jazz at Lincoln Center a 
créé Blue Engine Records (www. jazz.org/blueengine), nouvelle 
plateforme rendant accessible au public de jazz du monde entier 
ses nombreuses archives d’enregistrements de concerts. 
Plus d’informations au sujet du Jazz at Lincoln Center sur 
www.jazz.org. Le Jazz at Lincoln Center Orchestra s’est produit 
pour la dernière fois à la Philharmonie Luxembourg lors de la 
saison 2019/20. 

Jazz at Lincoln Center Orchestra 
Mit dem weltberühmten Jazz at Lincoln Center Orchestra und 
Gastkünstler*innen aus allen Genres und Generationen bietet 
Jazz at Lincoln Center jede Saison Tausende von Aufführungen, 
Bildungs- und Rundfunkveranstaltungen in seinem Domizil in 
New York City und in der ganzen Welt für Menschen aller Alters-
gruppen. Jazz at Lincoln Center wird von Clarence Otis als 
Chairman, Wynton Marsalis als Managing and Artistic Director 
und Greg Scholl als Executive Director geleitet. Das Jazz at 
Lincoln Center Orchestra (JLCO), das sich aus 15 der besten 
Solist*innen und Ensemblemusiker*innen des heutigen Jazz 
zusammensetzt, ist seit 1988 das Stammorchester von Jazz at 
Lincoln Center und verbringt mehr als ein Drittel des Jahres auf 
Tournee in der ganzen Welt. Dieses bemerkenswert vielseitige 
Orchester ist an allen Aspekten des Programms von Jazz at  
Lincoln Center beteiligt, tritt auf und gestaltet Veranstaltungen 
zur musikalischen Bildung in New York, in den USA und rund 
um den Globus. Unter der Leitung von Wynton Marsalis pflegt 
das Jazz at Lincoln Center Orchestra ein umfangreiches Reper-
toire, das von seltenen historischen Kompositionen bis hin zu 
Auftragswerken reicht, darunter Kompositionen und Arrange-
ments von Duke Ellington, Count Basie, Fletcher Henderson, 
Thelonious Monk, Mary Lou Williams, Dizzy Gillespie, Benny 
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Goodman, Charles Mingus sowie den derzeitigen und ehemali-
gen Mitgliedern des Jazz at Lincoln Center Orchestra Wynton 
Marsalis, Wycliffe Gordon, Ted Nash, Victor Goines, Sherman 
Irby, Chris Crenshaw und Carlos Henriquez. In den letzten zehn 
Jahren ist das Jazz at Lincoln Center Orchestra mit vielen der 
weltweit führenden Symphonieorchester aufgetreten, darunter 
das New York Philharmonic, das Cleveland Orchestra, das Phila-
delphia Orchestra, die Tschechische Philharmonie, die Berliner 
Philharmoniker, das London Symphony Orchestra und viele 
andere. Das Education-Programm von Jazz at Lincoln Center 
erreicht mehr als 110 000 Schüler*innen, Lehrer*innen und 
andere Personen. 2015 hat Jazz at Lincoln Center Blue Engine 
Records (www. jazz.org/blueengine) ins Leben gerufen, eine 
neue Plattform, um sein umfangreiches Archiv an Konzertmit-
schnitten dem Jazzpublikum überall zugänglich zu machen.  
Weitere Informationen über Jazz at Lincoln Center finden Sie 
unter www.jazz.org. Jazz at Lincoln Center Orchestra war in der 
Philharmonie Luxembourg zuletzt in der Saison 2019/20 zu erleben.

Orchestre Philharmonique du Luxembourg
Gustavo Gimeno Directeur musical
L’Orchestre Philharmonique du Luxembourg incarne la vitalité 
culturelle de ce pays à travers toute l’Europe depuis ses débuts 
éclatants en 1933 sous l’égide de Radio Luxembourg (RTL). 
Depuis 1996, il est missionné par l’État. Il entre en 2005 en rési-
dence à la Philharmonie Luxembourg, salle vantée pour son 
acoustique exceptionnelle. Avec ses 98 musiciens issus d’une 
vingtaine de nations, l’orchestre est particulièrement réputé 
pour l’élégance de sa sonorité développée par ses directeurs 
musicaux successifs, Henri Pensis, Carl Melles, Louis de 
Froment, Leopold Hager (nommé chef honoraire en 2021), 
David Shallon, Bramwell Tovey, Emmanuel Krivine et aujourd’hui 
Gustavo Gimeno qui entame sa huitième saison à la tête de la 
phalange. Il a enregistré entre 2017 et 2021 neuf disques sous 
le label Pentatone et collabore désormais avec le label harmonia 
mundi France, sous lequel ont déjà paru un enregistrement du 
Stabat Mater de Gioacchino Rossini ainsi qu’un disque consacré 
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à Apollon musagète et à L’Oiseau de feu d’Igor Stravinsky. 
On compte parmi les partenaires musiciens de la saison 
2022/23 les artistes en résidence Sir András Schiff, Sir John Eliot 
Gardiner et le Jazz at Lincoln Center Orchestra with Wynton 
Marsalis, ainsi que Patricia Petibon, Maria João Pires, Martin 
Grubinger, Jan Lisiecki ou encore Vincent Peirani. Cette saison 
voit également la poursuite de la Luxembourg Philharmonic 
Orchestra Academy, offrant à de jeunes instrumentistes une 
formation sur deux ans au métier de musicien d’orchestre. 
Depuis 2003, l’ensemble s’engage par des concerts et des ate-
liers pour les scolaires, les enfants et les familles. Il noue par 
ailleurs d’étroites collaborations avec le Grand Théâtre de 
Luxembourg, la Cinémathèque de la Ville de Luxembourg, le 
CAPE d’Ettelbruck et radio 100,7. Invitée dans le monde entier, la 
formation se produit cette saison notamment au Konzerthaus 
de Vienne, au Müpa Budapest, à Stuttgart ainsi que pour la pre-
mière fois en tournée en Corée du Sud. L’Orchestre Philharmo-
nique du Luxembourg est subventionné par le Ministère de la 
Culture du Grand-Duché et soutenu par la Ville de Luxembourg. 
Ses sponsors sont Banque de Luxembourg, BGL BNP Paribas, 
Mercedes, The Leir Foundation, Spuerkeess et Cargolux. 
Depuis 2010, l’orchestre bénéficie de la mise à disposition par 
BGL BNP Paribas du violoncelle «Le Luxembourgeois» de 
Matteo Goffriller (1659–1742). Depuis le début de la saison 
2022/23, un violon de Giuseppe Guarneri filius Andreae et un 
second de Gennaro Gagliano sont également joués par l’orchestre, 
grâce à leur généreuse mise à disposition par la Rosemarie und 
Hartmut Schwiering Stiftung.

Lëtzebuerger Philharmoniker 
Gustavo Gimeno Chefdirigent
Die Lëtzebuerger Philharmoniker stehen seit ihrer Gründung 1933 
im Kontext der Sendetätigkeit von Radio Luxembourg (RTL) für 
die kulturelle Vitalität des Landes im Herzen Europas. Seit 1996 
wird das Orchester von der öffentlichen Hand getragen, und 
seit 2005 hat es sein Domizil in der Philharmonie Luxembourg, 
wo es in einem akustisch herausragenden Saal musizieren 
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kann. Mit 98 Musikerinnen und Musikern aus rund 20 Nationen 
werden die Lëtzebuerger Philharmoniker besonders für die Ele-
ganz ihres Klangs geschätzt, der von den aufeinander folgenden 
Chefdirigenten Henri Pensis, Carl Melles, Louis de Froment, 
Leopold Hager (seit 2021 Ehrendirigent), David Shallon, Bramwell 
Tovey und Emmanuel Krivine herausgebildet wurde und von 
Gustavo Gimeno, nun im achten Jahr Chefdirigent des Klang-
körpers, weiterentwickelt wird. Beim Label Pentatone erschie-
nen zwischen 2017 und 2021 neun Alben, danach begann eine 
Zusammenarbeit mit dem Label harmonia mundi France, aus 
der bisher die Einspielungen von Gioacchino Rossinis Stabat 
Mater sowie Igor Strawinskys Apollon musagète und L’Oiseau 
de feu hervorgegangen sind. Zu den musikalischen Partnern der 
Saison 2022/23 gehören die Artists in residence Sir András 
Schiff, Sir John Eliot Gardiner und Jazz at Lincoln Center Orche-
stra with Wynton Marsalis, außerdem Patricia Petibon, Maria 
João Pires, Martin Grubinger, Jan Lisiecki und Vincent Peirani. 
Fortgeführt wird in dieser Saison auch die Luxembourg Philhar-
monic Orchestra Academy, die jungen Instrumentalistinnen und 
Instrumentalisten eine zweijährige Vorbereitung auf die Orche-
sterlaufbahn ermöglicht. Seit 2003 engagiert sich das Orchester 
stark im Bereich der Veranstaltung von Konzerten und Work-
shops für Schüler, Kinder und Familien. Es arbeitet auch eng mit 
dem Grand Théâtre de Luxembourg, der Cinémathèque de la 
Ville de Luxembourg, dem CAPE Ettelbruck und Radio 100,7 
zusammen. Nach Gastspiel-einladungen in zahlreiche Länder 
konzertiert das Orchester in dieser Saison u. a. im Wiener Kon-
zerthaus, im Müpa Budapest, in Stuttgart und ist erstmals auf 
Tournee in Süd-Korea. Die Lëtzebuerger Philharmoniker werden 
vom Kulturministerium des Großherzogtums subventioniert und 
von der Stadt Luxemburg finanziell unterstützt. Sponsoren sind 
die Banque de Luxembourg, BGL BNP Paribas, Mercedes, The 
Leir Foundation, Spuerkeess und Cargolux. Seit 2010 steht dem 
Orchester dank des Engagements von BGL BNP Paribas das von 
Matteo Goffriller (1659–1742) gefertigte Violoncello «Le Lux-
embourgeois» zur Verfügung. Seit Beginn der Saison 2022/23 
werden darüber hinaus je eine Violine von Giuseppe Guarneri filius 

50



Andreae und Gennaro  Gagliano im Orchester gespielt, die dan-
kenswerter Weise von der Rosemarie und Hartmut Schwiering 
Stiftung zur Verfügung gestellt werden.

Wynton Marsalis trompette, direction
Wynton Marsalis est né en 1961 à La Nouvelle-Orléans, en 
Louisiane, dans une famille musicienne et s’est vu offrir sa
première trompette à l’âge de 6 ans par Al Hirt. Après avoir 
obtenu son diplôme d’études secondaire, il a déménagé à New 
York pour étudier la musique classique à la Juilliard School. Il y a 
alors constaté que le jazz l’appelait. Sa carrière a pris une tour-
nure fulgurante lorsqu’il est passé de la sphère de la Juilliard à 
celle du groupe Jazz Messengers de Art Blakey. À 19 ans, il est 
parti en tournée avec son propre groupe et tourne depuis dans 
le monde entier. De 1981 à aujourd’hui, Wynton Marsalis a donné 
4777 concerts dans 849 villes différentes et 64 pays de la planète. 
Il a débuté en 1982 comme bandleader et depuis publié, notam-
ment, 110 albums jazz et classiques, ainsi que 5 DVD. Il a été 
distingué de 9 Grammy Awards et son oratorio Blood On The 
Fields a été la première composition de jazz à remporter le prix 
Pulitzer pour la musique. Il s’est établi comme un musicien, 
compositeur, bandleader, pédagogue et défenseur de la culture 
américaine, reconnu dans le monde entier. Ses compositions 
rassemblent plus de 600 chansons, 11 ballets, quatre symphonies, 
huit suites, deux pièces de musique de chambre, un quatuor à 
cordes, deux messes, un concerto pour violon et un concerto 
pour tuba. Dans le cadre de son travail au Jazz at Lincoln Center, 
Wynton Marsalis a produit et interprété de nombreuses compo-
sitions communes, notamment le ballet Let Them Twos, ayant 
vu le jour en 1999 en collaboration avec le New York City Ballet. 
La même année, il a créé l’œuvre monumentale All Rise, com-
mandée et donnée par le New York Philharmonic avec le Jazz at 
Lincoln Center Orchestra et le Morgan State University Choir. 
Depuis la pandémie de Covid-19, Wynton Marsalis et le Jazz at 
Lincoln Center Orchestra ont publié sept albums et quatre 
singles sous le label Blue Engine Records. Wynton Marsalis est 
aussi un professeur et défenseur de l’éducation musicale, 
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reconnu dans le monde entier. Dans le domaine du jazz, Wynton 
Marsalis a dirigé la construction du Frederick P. Rose Hall, premier 
centre d’éducation, de représentation et de diffusion de jazz au 
Lincoln Center, qui a ouvert en 2004. Il dirige des programmes 
éducatifs pour des élèves de toutes les tranches d’âge et est 
l’invité des fort appréciés concerts Jazz for Young People™-, 
produits par le Jazz at Lincoln Center. Au-delà de son activité 
au JALC, Wynton Marsalis est aussi directeur et fondateur du 
département des études de jazz à la Juilliard School. Il est 
auteur et co-auteur de neuf livres, dont certains pour enfants. 
Il a reçu des distinctions comme la nomination d’ambassadeur 
pour la paix par le secrétaire général des Nations Unies Kofi 
Annan (2001), la National Medal of Arts (2005) et la National 
Medal of Humanities (2016). Il a été fait docteur honoraire de 
39 universités et collèges aux États-Unis, parmi lesquels Harvard, 
Yale, Princeton et la Tulane University de La Nouvelle-Orléans. 
Le credo fondamental et le mode de vie de Wynton Marsalis 
reposent sur les principes du jazz. Il encourage la créativité 
individuelle (improvisation), la collaboration collective (Swing), la 
reconnaissance et les bonnes manières (l’élégance) et affronte 
l’adversité avec un optimisme persistant (blues). Wynton Marsalis 
s’est produit pour la dernière fois à la Philharmonie Luxembourg 
lors de la saison 2019/20.

Wynton Marsalis Trompete, Leitung 
Wynton Marsalis wurde 1961 in New Orleans, Louisiana, in eine 
musikalische Familie hineingeboren und bekam seine erste 
Trompete im Alter von sechs Jahren von Al Hirt geschenkt. 
Nachdem er die High School absolviert hatte, zog Marsalis 1979 
nach New York City, um an der Juilliard School klassische Musik 
zu studieren. Dort stellte er jedoch fest, dass der Jazz nach ihm 
rief. Seine Karriere nahm einen enormen Verlauf, nachdem er 
von der Juilliard-Sphäre in jene von Art Blakeys Band The Jazz 
Messengers wechselte. Mit 19 Jahren ging er mit seiner eige-
nen Band auf Tournee, und seitdem tourt er durch die ganze 
Welt. Von 1981 bis heute hat Wynton Marsalis 4777 Konzerte 
in 849 verschiedenen Städten und 64 Ländern auf der ganzen 
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Welt gegeben. Marsalis debütierte 1982 als Bandleader und hat 
seither u. a. 110 Jazz- und Klassikalbe sowie fünf DVDs veröf-
fentlicht. Er wurde mit neun Grammy Awards ausgezeichnet, 
und sein Oratorium Blood On The Fields war die erste Jazzkom-
position, die den Pulitzer-Preis für Musik gewann. Marsalis hat 
sich als international anerkannter Musiker, Komponist und 
Bandleader, Pädagoge und Verfechter der amerikanischen Kultur 
etabliert. Sein kompositorisches Werk umfasst über 600 Songs, 
elf Ballette, vier Symphonien, acht Suiten, zwei Kammermusik-
stücke, ein Streichquartett, zwei Messen, ein Violinkonzert und 
ein Tubakonzert. Im Rahmen seiner Arbeit am Jazz at Lincoln 
Center hat Marsalis zahlreiche Gemeinschaftskompositionen 
produziert und aufgeführt, darunter das Ballett Let Them Twos, 
das 1999 in Zusammenarbeit mit dem New York City Ballet ent-
stand. Im selben Jahr brachte er das monumentale Werk All Rise 
zur Uraufführung, das vom New York Philharmonic zusammen 
mit dem Jazz at Lincoln Center Orchestra und dem Morgan 
State University Choir in Auftrag gegeben und aufgeführt 
wurde. Seit dem Ausbruch der Covid 19-Pandemie haben 
Wynton Marsalis und das Jazz at Lincoln Center Orchestra 
sieben Alben und vier Singles bei Blue Engine Records veröf-
fentlicht. Wynton Marsalis ist auch ein weltweit anerkannter 
Lehrer und Fürsprecher für Musikerziehung. Im Bereich Jazz 
war er federführend am Bau der Frederick P. Rose Hall beteiligt, 
der ersten Bildungs-, Aufführungs- und Sendeeinrichtung für 
Jazz im Lincoln Center, die im Oktober 2004 eröffnet wurde.  
Er leitet Bildungsprogramme für Schüler*innen aller Altersgrup-
pen und ist Gastgeber der beliebten Jazz for Young People™-
Konzerte, die vom Jazz at Lincoln Center produziert werden. 
Neben seiner Arbeit am JALC ist Marsalis auch Gründungs- 
direktor der Jazz Studies an der Juilliard School. Er ist Autor und 
Co-Autor von neun Büchern, darunter zwei Kinderbücher. 
Wynton Marsalis erhielt Auszeichnungen wie die Ernennung 
zum Friedensbotschafter durch den Generalsekretär der Vereinten 
Nationen, Kofi Annan (2001), die National Medal of Arts (2005) 
und die National Medal of Humanities (2016). Marsalis erhielt 
die Ehrendoktorwürde von 39 Universitäten und Colleges in den 
USA, darunter Harvard, Yale, Princeton und die Tulane University 
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in New Orleans. Die Grundüberzeugungen und Lebensgrundlagen 
von Wynton Marsalis beruhen auf den Prinzipien des Jazz. Er 
fördert individuelle Kreativität (Improvisation), kollektive Zusam-
menarbeit (Swing), Dankbarkeit und gute Manieren (Kultiviertheit) 
und begegnet Widrigkeiten mit beharrlichem Optimismus (Blues). 
Wynton Marsalis stand in der Philharmonie Luxembourg zuletzt 
in der Saison 2019/20 auf der Bühne. 

Cristian Măcelaru direction
Récemment nommé directeur artistique du Festival et du 
Concours George Enescu et lauréat d’un Grammy Award, 
Cristian Măcelaru est directeur musical de l’Orchestre national 
de France, chef principal du WDR Sinfonieorchester, Artistic 
Director et Principal Conductor du World Youth Symphony 
Orchestra à l’Interlochen Center for the Arts ainsi que Music 
Director et Conductor du Cabrillo Festival of Contemporary 
Music. Il a attiré l’attention internationale pour la première fois 
en 2012, lorsqu’il a remplacé Pierre Boulez à la tête du Chicago 
Symphony Orchestra. La même année, il a reçu le Solti Emerging 
Conductor Award. Depuis, il est régulièrement à la tête  
d’orchestres américains, dont le New York Philharmonic, le Los 
Angeles Philharmonic et le Cleveland Orchestra. Une collaboration 
particulièrement étroite le lie au Philadelphia Orchestra: depuis 
ses débuts en 2013, il a été plus de 150 fois au pupitre de cet 
orchestre et y a été en résidence pendant trois saisons. Aupara-
vant, il y a été assistant pendant un an et chef associé pendant 
deux ans. En 2010, il a fait ses débuts à l’opéra au Houston 
Grand Opera dans Madama Butterfly et a dirigé la première 
américaine de Turning Point de Colin Matthews au Tanglewood 
Music Center. En Europe, il est un chef invité très demandé par 
des orchestres tels que le Symphonieorchester des Bayerischen 
Rundfunks, le Royal Concertgebouw Orchestra, le City of  
Birmingham Symphony Orchestra et le Rotterdam Philharmonic 
Orchestra. Au cours de la saison 2022/23, il apparaît au pupitre 
du Gewandhausorchester Leipzig, des Wiener Symphoniker, 
de la Staatskapelle Berlin, la Dresdner Philharmonie, du Tonhalle 
Orchester Zürich, du Philadelphia Orchestra, du San Francisco 
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Symphony et du St. Louis Symphony Orchestra. Cristian Măcelaru 
est né à Timisoara. Cadet d’une famille de dix enfants, il a  
– comme tous ses frères et sœurs – reçu très tôt des cours 
d’instrument, dans son cas le violon. Ses études l’ont conduit 
de la Roumanie à l’Interlochen Arts Academy dans le Michigan, 
à l’Université de Miami et à la Rice University de Houston, où il 
a étudié la direction d’orchestre avec Larry Rachleff. Plus jeune 
premier violon de l’histoire du Miami Symphony Orchestra,  
avec lequel il a fait ses débuts au Carnegie Hall à l’âge de 19 ans, 
il a aussi joué pendant deux saisons avec le pupitre de premiers 
violons du Houston Symphony Orchestra.

Cristian Măcelaru Leitung
Der kürzlich zum künstlerischen Leiter des George Enescu- 
Festivals und -wettbewerbs ernannte und mit einem Grammy 
Award ausgezeichnete Dirigent Cristian Măcelaru ist Directeur 
musical des Orchestre National de France, Chefdirigent des 
WDR Sinfonieorchesters, Artistic Director and Principal Conductor 
des World Youth Symphony Orchestra am Interlochen Center 
for the Arts sowie Music Director und Conductor des Cabrillo 
Festival of Contemporary Music. Internationale Aufmerksamkeit 
erregte Cristian Măcelaru zum ersten Mal 2012, als er beim 
Chicago Symphony Orchestra für Pierre Boulez einsprang. Im 
selben Jahr wurde er mit dem Solti Emerging Conductor Award 
ausgezeichnet. Seitdem steht er regelmäßig am Pult amerikani-
scher Orchester, darunter das New York Philharmonic, das Los 
Angeles Philharmonic und das Cleveland Orchestra. Eine 
besonders enge Zusammenarbeit verbindet ihn mit dem  
Philadelphia Orchestra: Seit seinem Debüt 2013 stand er über 
150 Mal am Pult dieses Orchesters und war dort drei Spielzeiten 
lang Conductor in residence. Davor war er dort für ein Jahr 
Assistant Conductor und für zwei Jahre Associate Conductor. 
2010 gab er sein Operndebüt an der Houston Grand Opera in 
Madama Butterfly und leitete die US-Premiere von Colin  
Matthews’ Turning Point im Tanglewood Music Center. In 
Europa ist Măcelaru ein gefragter Gastdirigent bei Orchestern 
wie dem Symphonieorchester des Bayerischen Rundfunks, 
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dem Royal Concertgebouw Orchestra, dem City of Birmingham 
Symphony Orchestra und dem Rotterdam Philharmonic Orchestra. 
In der Saison 2022/23 gastiert Măcelaru beim Gewandhaus- 
orchester Leipzig, den Wiener Symphonikern, der Staatskapelle 
Berlin, der Dresdner Philharmonie, dem Tonhalle Orchester 
Zürich, dem Philadelphia Orchestra, dem San Francisco Symphony 
und dem St. Louis Symphony Orchestra. Cristian Măcelaru 
wurde in Temeschwar geboren und stammt aus einer Musiker-
familie. Als jüngstes von zehn Kindern erhielt er – wie alle seine 
Geschwister – schon früh Instrumentalunterricht, in seinem Fall 
auf der Violine. Sein Studium führte ihn von Rumänien an die 
Interlochen Arts Academy im US-Bundesstaat Michigan, an die 
University of Miami und an die Rice University in Houston, wo er 
bei Larry Rachleff Dirigieren studierte. Măcelaru war der jüngste 
Konzertmeister in der Geschichte des Miami Symphony Orchestra, 
mit dem er im Alter von 19 Jahren in der Carnegie Hall debütierte, 
und spielte zwei Saisons lang bei den Ersten Violinen des 
Houston Symphony Orchestra. 
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Jazz & beyond
Prochain concert du cycle «Jazz & beyond»
Nächstes Konzert in der Reihe «Jazz & beyond»
Next concert in the series «Jazz & beyond» 

08.10.2023 19:30 
Grand Auditorium

Dimanche / Sonntag / Sunday 

Chucho Valdés Quartet

Chucho Valdés piano
Horacio «El Negro» Hernandez drums
Armando Gola bass
Roberto Vizcaino jr congas 
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Philharmonic Perspectives
(anciennement / früher / previously «Aventure+»)

Prochain concert du cycle «Philharmonic Perspectives»
Nächstes Konzert in der Reihe «Philharmonic Perspectives»
Next concert in the series «Philharmonic Perspectives» 

18.09.2023 19:30 
Grand Auditorium

Lunid / Montag / Monday 

Les Siècles
François-Xavier Roth direction
Isabelle Faust violon
Alexander Melnikov piano

Ligeti: Concert Românesc
Concerto pour violon
Mozart: Klavierkonzert N° 23 KV 488
Symphonie N° 41 KV 551 «Jupiter» 
Surprise musicale
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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

Follow us on social media:
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facebook.com/philharmonie

instagram.com/philharmonie_lux

youtube.com/philharmonielux

twitter.com/philharmonielux

lu.linkedin.com/company/philharmonie-luxembourg

tiktok.com/@philharmonie_lux

À partir de septembre, nos programmes du soir se mettent à la 
page pour vous accompagner dans la nouvelle saison 2023/24.

Die kommende Saison 2023/24 hält für Sie eine ganze Reihe 
von Neuigkeiten bereit: Ab September bekommen u. a. unsere 
beliebten Abendprogramme ein neues Gesicht.
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