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Michael Wollny & 
Kit Armstrong
Masterminds 

Kit Armstrong, Michael Wollny piano

 Nach dem Konzert Salle de Musique de Chambre
Artist talk: Kit Armstrong und Michael Wollny im Gespräch mit 
Tatjana Mehner (DE)



schade: 
/ˈʃaːdə/ Adjektiv 
Wenn das 
Live-Konzert durch 
einen Bildschirm 
erlebt wird…

Schalten Sie das Handy aus 
und sehen Sie mit eigenen Augen, 
wie das Orchester auf der Bühne 
zaubert.
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En 2024, au Luxembourg, le public a pu vous entendre dans votre 
expédition Mozart. C’est une tout autre expédition que vous proposez 
cette saison, au long cours, puisque vous vous produisez dans des 
configurations très différentes à trois reprises à la Philharmonie, 
après un concert avec l’Orchestre Philharmonique du Luxembourg 
à Trèves en septembre dernier. Comment avez-vous imaginé cette 
résidence où vous êtes à la fois pianiste, organiste, improvisateur 
et chef ? 

Cette idée de résidence au sein d’une institution est toujours  
fascinante parce qu’aujourd’hui, on a pris l’habitude de considérer 
les différentes activités d’un musicien comme complètement séparées. 
Or je crois que l’on devrait se souvenir qu’à la période classique, il n’y 
avait pas de distinction : composer, jouer d’un instrument, diriger un 
orchestre ou même parler sur la musique constituaient les aspects 
d’une même activité, à savoir partager l’amour pour cet art. C’est 
cette conception que j’aimerais défendre et que me permet une 
résidence comme celle que j’entame à la Philharmonie. Une résidence 
est le format adapté pour présenter mes multiples activités et 
m’exprimer. D’autant qu’au Luxembourg, vous avez un merveilleux 
orchestre mais aussi la Philharmonie, l’une de mes salles de concert 
préférées, et un instrument, l’orgue, qui permet de jouer un vaste 
répertoire. 

FR	« Nos bagages 
respectifs sont laissés  
à la porte »
Conversation avec Kit Armstrong sur son concert avec Michael Wollny
Propos recueillis par Anne Payot-Le Nabour
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Quelle importance accordez-vous au fait de revenir dans un même 
lieu, connu, en l’occurrence ici la Philharmonie ? Je me permets de 
vous poser la question car vous avez un rapport particulier aux lieux 
avec votre église d’Hirson…

La première chose dont on se rend compte quand on va au concert, 
c’est le lieu. À un lieu correspond toujours une atmosphère, une 
ambiance, qui parle au subconscient de l’être humain, et confère 
une couleur particulière à l’événement. Je me rappelle d’un concert 
où la Neuvième Symphonie de Ludwig van Beethoven figurait au 
programme mais où, auparavant, pour je ne sais plus quelle raison, 
une minute de silence avait été observée. Cela a vraiment défini 
ensuite la façon dont j’ai apprécié la symphonie. Je connais très bien 
l’œuvre donc il n’y a pas eu de surprise au niveau des notes entendues, 
mais le fait de m’être mis dans un état d’esprit à travers quelque 
chose qui ne faisait pas partie de la performance musicale a vraiment 
rendu cette soirée inoubliable. Il est évident que pour la plupart des 
concerts, en tant que musicien professionnel – j’utilise ce mot de 
façon objective c’est-à-dire celui qui fait de la musique pour gagner 
sa vie –, on joue pour des occasions qu’on ne connaît pas ou avec 
lesquelles on n’entretient pas de rapport personnel. Or cela devient 
bien plus signifiant quand on y associe des amitiés, des histoires 
humaines ou des souvenirs personnels, impression que j’ai lorsque 
je reviens au Luxembourg parce que je sais que dans le public et 
autour de moi, il y a des personnes que je connais, depuis plusieurs 
années même, et que c’est un auditorium que j’ai expérimenté des 
deux côtés, du point de vue de la salle et de la scène. Ce lieu est 
extraordinaire, déjà depuis l’extérieur : les colonnes, semblables à 
une forêt, s’apparentent à celles que l’on trouvait dans l’architecture 
gréco-romaine de l’Antiquité ; elles me permettent d’entrer mentalement 
dans un autre univers. Cette salle cristallise donc pour moi une 
confluence de souvenirs très inspirants. 
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Le public va vous découvrir ce soir en compagnie du jazzman Michael 
Wollny, pour des improvisations. Parlez-nous de votre rapport au jazz. 

J’aime écouter et étudier le jazz dont je suis un amateur passif, et je 
trouve très intéressant d’improviser avec des personnes issues de 
styles différents. Avec Michael Wollny, notre projet part du constat 
qu’aujourd’hui, dans la musique, de nombreuses directions coexistent, 
peut-être même plus que jamais dans l’histoire. Nous avons donc non 
seulement des choix à faire mais aussi à inventer quelque chose : dans 
la musique classique, on appelle cela le style et dans le jazz, le son, 
propre à chacun. Nous sommes tous les deux curieux de toute la 
musique connue à ce jour, de la musique européenne médiévale aux 
hallucinations issues de l’intelligence artificielle de l’époque moderne 
mais lorsque nous nous produisons ensemble, nous décidons de mettre 
de côté tout cela, à la porte d’une pièce imaginaire que nous allons 
inventer et imaginer. Nos bagages respectifs laissés à la porte, nous 
pénétrons alors dans ce nouvel espace, sans vouloir y reproduire ce que 
nous avons connu avant. Il peut bien y avoir quelques petits souvenirs 
du passé, car nous n’essayons pas non plus de tout inventer depuis un 
point de départ qui équivaudrait à une sorte de zéro musical, mais ces 
influences sont implicites. Dans nos improvisations, nous essayons seu-
lement d’utiliser nos compétences dans tous les styles que nous avons 
expérimentés. Elles sont donc véritables et c’est le plus important. Nous 
nous mettons d’accord dans l’instant sur la sonorité à créer de manière 
à remplir cette pièce que nous aurons inventée. 

Interview réalisée par téléphone le 24.01.25

Anne Payot-Le Nabour est Publications Editor à la Philharmonie Luxembourg 
depuis 2015. Après des études en littérature, allemand et musicologie, 
elle a travaillé pour Les Musiciens du Louvre et le Festival d’Aix-en-Provence, 
tout en exerçant une activité de rédactrice indépendante pour différentes 
maisons d’opéra.
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La tradition consistant à jouer à – et composer pour – deux pianos 
s’est installée de longue date dans la sphère musicale savante, pour 
ne rien dire de celle du quatre mains. Concernant le duo de pianos, 
la Sonate KV 448 de Wolfgang Amadeus Mozart (1781) est ainsi 
souvent désignée comme l’une des premières d’une longue liste 
d’œuvres enrichie par Franz Liszt, Johannes Brahms, Claude Debussy 
ou Sergueï Rachmaninov, mais aussi Amy Beach, Germaine Tailleferre, 
Pierre Boulez ou John Adams. Soit autant de façons de décupler 
le potentiel orchestral de l’instrument, en lui adjoignant des percus-
sions (comme le fit Béla Bartók dans sa Sonate) ou sur le mode du 
concerto (Max Bruch, Francis Poulenc, Igor Stravinsky). Il n’y a rien 
d’étonnant, dès lors, à constater que le jazz s’est lui aussi emparé du 
« deux pianos », comme l’a relevé Ludovic Florin dans l’un des rares 
écrits consacré à cette formule pourtant prisée par le jazz tout au 
long de son histoire (« Jazz à deux pianos », Piano N° 27, 2013/14, 
pages 131 à 134). La présence de deux instruments lors des jam 
sessions – au moins de certaines d’entre elles – permettait en effet 
aux pianistes, aussi bien qu’aux « soufflants » (saxophonistes, 
trompettistes ou trombonistes) de confronter leur technique et leur 
invention instantanée lors de chases, ces improvisations débridées 
en alternance sur un nombre donné de mesures. Avant même les 
premières joutes épiques gravées par les pianistes de boogie woogie 

FR Le duo de pianos, 
entre confrontation et 
dialogue
Vincent Cotro
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– Albert Ammons, Pete Johnson et Meade Lux Lewis laissent des 
traces en duo (voire en trio) de pianos dès la fin des années 1930 –, 
il faut rappeler que les duettistes français et belge Jean Wiener et 
Clément Doucet ont amplement exploré le deux pianos lors des 
« concerts-salade » qu’ils ont popularisé dans le Paris des années 
1920, contribuant alors par leurs transcriptions de blues, fox-trots 
à la mode et autres arrangements de compositions ramenées 
d’Amérique, à la diffusion du premier jazz en France et en Europe. 
Mais s’il est un binôme historique qui a pu fournir un modèle à la 
pratique bientôt florissante du « deux pianos » dans le jazz d’après-
guerre, c’est sans aucun doute celui formé par Duke Ellington et 
Billy Strayhorn dès 1938. Leur association en tant que compositeurs 
et arrangeurs a donné naissance à une série de chefs d’œuvres 

Duke Ellington et Billy Strayhorn
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orchestraux mais également à plusieurs expériences à deux pianos 
(ou piano et célesta !) dont celles gravées en 1950 et réunies sous 
le titre « Great Times ». 

Mais cette complémentarité souvent 
admirée entre Ellington et son alter ego 
Strayhorn n’est-elle pas également 
inscrite dans la géométrie même du 
piano à queue, dont la forme semble 
précisément conçue pour en accueillir  
un autre, placé en regard ? 

Au-delà de cette symétrie parfaite, le « deux pianos » reflète égale-
ment l’appétence toute particulière des artistes de jazz (tous instru-
ments confondus) pour le duo, quintessence du dialogue et de la 
confrontation musicale entre des égos parfois démesurés, depuis le 
Weather Bird de Louis Armstrong et Earl Hines (1928). Revenons un 
instant au « quatre mains » pour rappeler que, certes, les pianistes 
de jazz ont pu le pratiquer ponctuellement sur un seul piano, mais 
qu’ils ou elles laissent pour l’essentiel cette tradition aux mains des 
interprètes classiques qui disposent pour cela d’un vaste répertoire 
écrit. À l’évidence, les improvisateurs s’accommodent difficilement 
d’une répartition des rôles trop rigide et fixée par avance (accompa-
gnement, mélodie principale, improvisation solo…), leur interdisant 
de prendre toute leur place devant le clavier. C’est la raison pour 
laquelle pullulent les transcriptions ou arrangements de jazz spéci-
fiquement conçus pour ce format du quatre mains, alors que les 
performances scéniques ou enregistrées y sont plus anecdotiques.
Observons à présent quelques jalons de l’histoire du duo de pianos, 
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dont la puissance sonore et l’efficacité scénique ont naturellement 
inspiré autant les producteurs de disques que les organisateurs de 
concerts. Du côté des maîtres du jazz historique, et après les duettistes 
Ellington/Strayhorn, il faut signaler deux rencontres enregistrées 
(et filmées) au bien nommé Piano Summit organisé à la Philharmonie 
de Berlin à l’automne 1965 : Earl Hines y dialogue avec Teddy Wilson, 
puis avec Jaki Byard lors d’un concert où – excusez du peu – se 
produisent également John Lewis, Lennie Tristano et Bill Evans ! 
Le duo Hines/Byard fera plus tard l’objet d’un album sur le label 
allemand MPS (« Duet », 1972). Nous trouvons également à la même 
période les traces d’une rencontre à Barcelone entre Jay McShann 
(le chef d’orchestre avec lequel débuta un certain… Charlie Parker) 
et le pianiste et organiste Milt Buckner. McShann renouvellera 
l’exercice avec le spécialiste français du blues et du boogie-woogie 
Jean-Paul Amouroux. Le duo entre « pointures » américaines, outre 
l’intérêt évident que lui porte le public européen, s’affirme aussi 
comme porteur d’un sens de la filiation ou de l’héritage, ainsi quand 
Amouroux se confronte aux géants de ses styles favoris, Memphis 
Slim et Sammy Price, durant les années 1980. Il peut naturellement 
constituer, par sa dimension parfois spectaculaire et la célébrité des 
intéressés, un intérêt majeur pour les producteurs de ces chocs de 
titans : pensons à la série d’albums réunissant Count Basie et Oscar 
Peterson avec une section rythmique, de « Satch and Josh » (1975) 
à « The Timekeepers » (1978). Dans ce dernier cas, la réussite de la 
rencontre peut tenir au contraste, voire à l’opposition irréductible 
entre les tempéraments et les moyens techniques propres à chacun 
des duettistes. Deux maîtres du clavier doivent ici être mis en valeur 
pour s’être révélés, à l’intérieur de leur vaste production, de véritables 
spécialistes du duo de pianos : il s’agit d’abord du raffiné Hank 
Jones, qui s’est illustré successivement avec Tommy Flanagan, 
John Lewis et George Shearing entre 1978 et 1988, plaçant son art 
de l’épure au service de partenaires tournés comme lui vers une 
certaine économie des moyens. Facétieux mais exigeant et doté 
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d’une technique sans pareille, Martial Solal s’est affirmé pour sa part 
comme un inlassable duettiste dont les partenaires, après Joachim 
Kühn (1975), se nomment John Lewis, Gordon Beck, John Taylor, 
Franco d’Andrea (parfois même à trois pianos avec ces deux derniers), 
Stefano Bollani ou encore Bernard Lubat. Vers la fin des années 
1970, soit au cœur d’une période où, comme nous le voyons, 
s’épanouit en tous sens la formule du deux pianos, deux des plus 
grands « inventeurs du piano jazz moderne » (l’expression est de 
Ludovic Florin) lui impriment une marque indélébile et riche de 
perspectives pour les générations à venir : Chick Corea et Herbie 
Hancock. Le duo de pianos sera pour eux l’une des voies du retour 
à l’acoustique au sortir de la période fusion qui les a conduits 
(comme elle a conduit Keith Jarrett) vers l’usage parfois exclusif 
des claviers électriques. Leurs deux albums à deux pianos, dont 
« An Evening with Herbie Hancock & Chick Corea » (1978), portent 
les traces d’une synthèse encore jamais produite entre standards, 
compositions originales (dont les célébrissimes « Maiden Voyage » 
ou « La Fiesta ») et improvisations totales avec explorations de tous 
les modes de jeu permis sur (et à l’intérieur de) l’instrument. L’impact 
de ces albums et les nombreuses retrouvailles scéniques entre les 
duettistes à partir de 2015 ne sont pas à négliger pour comprendre 
l’intérêt soutenu pour le « deux pianos » dans la production la plus 
récente. Du côté de la tradition la plus ancrée dans le jazz historique, 
il faut placer les rencontres de Kenny Barron et Mulgrew Miller 
(« The Art of Piano Duo ») gravées entre 2005 et 2011, quand du côté 
d’une expérimentation plus ouverte aux acquis du free jazz 
(notamment européen) il faut écouter le duo formé par Alexander 
von Schlippenbach avec la pianiste d’origine japonaise Aki Takase 
(« Piano Duets : Live in Berlin 93/94 »). Deux autres pianistes majeures 
du jazz, hélas souvent effacées par l’histoire, sont à mentionner en 
relation avec notre sujet. La compositrice et arrangeuse Mary-Lou 
Williams (disparue en 1981) a proposé un duo pour le moins inédit 
au pianiste emblématique du free jazz Cecil Taylor en 1977 à 
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Carnegie Hall (publié sous le titre « Embraced »), ce qui souligne 
malgré l’échec critique du concert que Chick Corea et Herbie Hancock 
n’ont pas été les premiers à faire rimer le duo de pianos avec l’ouverture 
et le goût du risque. Quant à la pianiste Marian McPartland (1918–2013), 
elle a conversé au micro et depuis son piano avec un très grand 
nombre de pianistes lors à l’émission qu’elle a animé durant plusieurs 
décennies sur la National Public Radio : Mary-Lou Williams elle-même 
et plusieurs des pianistes évoqués au cours de ce texte, mais aussi 
Geri Allen, Dave Brubeck, et jusqu’à Brad Mehldau se sont illustrés 
à ses côtés dans l’exercice.

Les vingt dernières années voient évoluer la formule – à l’image du 
jazz lui-même – dans de nombreuses directions, éloignant toujours 
plus le duo de piano de l’image figée d’un duel épique entre 
monstres sacrés de l’instrument, mais maintenant vivace son 

Marian McPartland
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immense potentiel sonore et spectaculaire. Chick Corea lui-même 
poursuit l’exploration de ce format avec Hiromi (« Duet », 2007) 
ou y est lui-même invité par la pianiste brésilienne Eliane Elias,  
en alternance avec Chucho Valdés (« Mirror Mirror », 2021) ; Craig 
Taborn et Vijay Iyer déplacent le genre aux confins de la musique 
contemporaine (« The Transitory Poems », 2018) ; les pianistes français, 
comme pour perpétuer l’héritage de Martial Solal, font feu de tout 
bois à deux pianos (Michel Graillier/Alain Jean-Marie, Stéphan Oliva/ 
François Raulin) quand ils ne s’y mettent pas à trois ou quatre 
(Baptiste Trotignon/Pierre de Bethmann/Eric Legnini/Bojan Z) ! 
Comment ne pas clore ce panorama nécessairement incomplet en 
rappelant la longue complicité unissant, en un bel exemple de 
transmission intergénérationnelle dans ce format du deux pianos, 
Joachim Kühn et Michael Wollny (« Duo », 2023) ?

À la croisée de la démonstration virtuose 
et de l’écoute la plus fine,

l’une et l’autre encouragées, suscitées ou battues en brèche par un 
partenaire aux aguets, le duo de pianos tire son potentiel de fascination 
de l’équilibre toujours fragile qu’il met en scène entre coopération 
et confrontation. Il invite à élargir tant les ressources de l’écriture 
que celles de l’improvisation, mais aussi fréquemment à les mettre 
en dialogue, c’est pourquoi les échanges incessants entre jazz et 
musique savante (écrite ou improvisée) y ont trouvé un véhicule 
de choix. Dans ce format cultivé par chacune de ces traditions, 
s’expriment ainsi d’une façon privilégiée les musiciens attirés par 
les deux bords. Pensons à la rencontre entre le pianiste west coast 
Russ Freeman et le compositeur, chef d’orchestre et… pianiste de 
jazz André Previn (« Double Play », 1957) ou à la collaboration entre 
Chick Corea et le virtuose autrichien Friedrich Gulda. Après avoir 
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exposé l’un après l’autre, puis partagé sur scène tous les contours 
de leurs univers respectifs (« The Meeting », 1982), ils enregistrent 
ensemble le Concerto pour deux pianos KV 365 de Mozart, que 
Chick Corea rejouera bientôt avec … Keith Jarrett. Plus près de 
nous, difficile de ne pas être fasciné par le duo formé par Brad 
Mehldau avec Kevin Hays (« Modern Music », 2011). À partir d’un 
répertoire constitué de pièces originales de chacun d’eux, de 
compositions d’Ornette Coleman, Steve Reich ou Phil Glass, et  
de trois pièces écrites pour eux par Patrick Zimmerli, se dessine 
un modèle inédit de croisement entre les techniques comme 
entre les genres constitués. 

La rencontre de Michael Wollny et Kit Armstrong se présente 
pour sa part sous le signe de l’improvisation. Autant dire qu’ils 
s’emploieront à faire surgir la nouveauté ou l’inattendu à partir 

Pochette du disque « Modern Music »
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de leur bagage immense, mais aussi de la complicité qui s’instal-
lera devant nos yeux. À défaut de pouvoir s’entendre avec quatre 
oreilles, leurs deux pianos et quatre mains augurent déjà de pro-
longements et d’ouvertures encore inouïes. 

Vincent Cotro est professeur de musicologie à l’Université de Tours et 
membre du laboratoire Interactions Culturelles et Discursives. Spécialiste 
du jazz, il a publié de nombreux articles ainsi que plusieurs ouvrages 
dont le plus récent, consacré à l’album « Free Jazz » d’Ornette Coleman, 
vient de sortir aux Presses Universitaires de Dijon (en accès libre et gratuit). 
Il a codirigé avec Pierre Fargeton À l’invisible nulle n’est tenue : questions 
de genre et place des femmes dans le jazz, sorti en 2023 aux Presses 
Universitaires François-Rabelais. Il est également traducteur et chroniqueur 
régulier à Jazz Magazine. All Together: «Meine Mutter und ich haben beim Projekt mitgemacht 

und ich konnte die Freude miterleben, die sie beim Singen hatte. Die 
humorvolle und professionelle Anleitung während der Proben hat eine 
angenehme Situation geschaffen. Vielen Dank an die Fondation EME, 
dass sie so tolle Projekte ermöglicht. Es war mein erstes Projekt mit 
EME und generell in dieser Art, doch auf jeden Fall nicht das letzte. 
Ich bin sehr dankbar für diese Zeit, das Singen, die neugewonnenen 
Menschen in meinem Leben, einfach empfehlenswert!» 

Fondation EME - Fondation d’utilité publique

Pour en savoir plus, nous soutenir ou participer, visitez:
Um mehr zu erfahren, uns zu unterstützen oder mitzumachen, 
besuchen Sie: www.fondation-eme.lu

Mieux vivre 
ensemble grâce 
à la musique



All Together: «Meine Mutter und ich haben beim Projekt mitgemacht 
und ich konnte die Freude miterleben, die sie beim Singen hatte. Die 
humorvolle und professionelle Anleitung während der Proben hat eine 
angenehme Situation geschaffen. Vielen Dank an die Fondation EME, 
dass sie so tolle Projekte ermöglicht. Es war mein erstes Projekt mit 
EME und generell in dieser Art, doch auf jeden Fall nicht das letzte. 
Ich bin sehr dankbar für diese Zeit, das Singen, die neugewonnenen 
Menschen in meinem Leben, einfach empfehlenswert!» 

Fondation EME - Fondation d’utilité publique

Pour en savoir plus, nous soutenir ou participer, visitez:
Um mehr zu erfahren, uns zu unterstützen oder mitzumachen, 
besuchen Sie: www.fondation-eme.lu

Mieux vivre 
ensemble grâce 
à la musique



20

Geister bleiben ein Thema. Es gibt bei YouTube zum Beispiel Videos, 
die Michael Wollny beim Spielen  mit LARS über die Schulter blicken. 
«L.A.R.S.» steht für «Listen,  Act, React, Silence» und ist ein Forschungs- 
projekt des Digital and Cognitive Musicology Labs der École Poly-
technique Fédérale de Lausanne (EPFL). Es beschäftigt sich mit der 
Automation von künstlerischen Prozessen und führte in diesem Fall 
dazu, dass Michael Wollny an einem über MIDI gesteuerten Flügel 
mit einer Maschinenintelligenz kommunizierte. Der Pianist drückte 
Tasten, das präparierte Instrument reagierte und gab neue Motive vor. 
Am Ende entstand so etwas wie ein musikalischer Flow auf der Basis 
einer Mensch-Maschine-Kommunikation, die sich nicht wie die übli-
chen Modelle der Netz-KI am Erinnerungsmuster großer Datensätze 
orientierte. Da schien er zu sein, der Geist in der Maschine, der mit 
dem humanen Esprit in Verbindung tritt. Es ist ein Thema, das 
Michael Wollny ebenso beschäftigt wie Kit Armstrong und sich in 
verschiedenen Kreisen den Künstlern nähert. Das betrifft die Praxis 
des Zusammenspiels ebenso wie die Theorie, die hinter dem Ganzen 
steht. Denn es geht um grundlegende Fragen: Was ist Spontaneität, 
was Intuition? Was passiert im Gehirn während einer Improvisation?

Lassen sich solche Prozesse des freien Gestaltens beschreiben oder 
sogar abbilden? Welchen Einfluss nehmen Erinnerung, Prägung, 
Erziehung? Es ist ein umfassendes Themenfeld und zieht derzeit 
Kreise auch über Schweizer Tüftlerstudios hinaus. «Vor kurzem war 

DE Kit Armstrong & 
Michael Wollny:  
Duo der Tüftler
Ralf Dombrowski
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ich beim Darmstädter Jazzforum eingeladen und sollte etwas zu 
meinem Bandprojekt ‹Living Ghosts› sagen,» erzählt Michael Wollny. 
«Es war entstanden, weil wir die Idee hatten, auf der Bühne keine 
Setlists mehr zu verwenden und einfach so zu spielen. Dann 
bekommt ein Konzert weniger den Charakter, eine To-Do-Liste 
abzuarbeiten, sondern wird zu einer Art Séance. Man wird plötzlich 
von Dingen und Ideen besucht, die man nicht unter Kontrolle hat. 
Was heißt das genau, diese Vorstellung der Heimsuchung, der 
Erinnerung? Sie ist als Gedankenmodell recht ergiebig. Schaut man 
sich beispielsweise Horror-Narrative an, geht es oft nicht darum, 
dass böse Mächte die guten Menschen überfallen. Immer wieder 
sind es stattdessen verdrängte Inhalte, die versuchen, zu ihrem 
Recht zu kommen, und die in die Gegenwart wollen. Das kann man 
wiederum mit der Bühne vergleichen, wenn man sagt, man will nicht 
alles kontrollieren und in der Hand halten. Da geht es dann quasi um 
Heimsuchungstechnologien.»

«Das Abwesende ist ebenso relevant 
wie das Anwesende. Und das finde ich 
wichtig für kreative Prozesse.»

Gemeinsame Forschung
Michael Wollny beschäftigen solche Fragen aus der Perspektive 
von Philosophie und Improvisation, Kit Armstrong aus der Sicht von 
Mathematik und Variation. Die Denkwelt des Jazz trifft auf die der 
Klassik und es geht dabei nicht um eine Rangfolge der Fertigkeiten. 
Denn beide Musiker sind von Grund auf neugierige Menschen, her-
ausragende Instrumentalisten und ziehen Kooperation der Konkur-
renz vor. «Wir hatten einmal vor über zehn Jahren ein gemeinsames 
Konzert,» erinnert sich Wollny weiter. «Es war ein ungewöhnliches 
Setting, mit zwei Flügeln an zwei Enden des Raumes, dazwischen 
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saß das Publikum. Es war inspirierend, wir haben uns danach 
unterhalten und gut verstanden. Vor drei Jahren klingelte dann 
bei mir das Telefon. Kit kuratierte damals ein Festival in Roth, den 
Fränkischen Sommer, und er wollte wieder mit mir in Kontakt 
kommen. Wir haben dann zusammen gespielt und ich habe ihm von 
dem Projekt in Lausanne erzählt. Er meinte, er würde sich in Taiwan 
gerade mit Prozessen der Automation beschäftigen, die sich um 
ähnliche Fragen drehen. Dann hatten wir sehr viele Gesprächsthemen 
und Anknüpfungspunkte. Kit arbeitet an Modulierungsmöglichkeiten, 
die von notierter Musik ausgehen. Wie kann zum Beispiel eine 
Maschine Begleiter für einen Solisten sein und dabei auf Parameter 
wie Dynamik, Tempo, Modellierung eingehen? Es ist auch eine 

Album Cover von «Living Ghosts»
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Suche nach dem eigenen Schaffen. Wie funktioniert das alles? 
Welche Parameter sind von Bedeutung?» Dabei spielen Faktoren 
jenseits der Kunst eine Rolle.

Kit Armstrong versteht sich selbst als 
Wissenschaftler, für den Musik nur eine 
Form des Ausdrucks ist. 

Geboren 1992 in Los Angeles mit familiären Wurzeln in Taiwan,  
entdeckte er bereits als Kind die Faszination der Mathematik. Klavier 
spielte er vom fünften Lebensjahr an, gab drei Jahre später sein erstes 
Konzert, trat bereits als Zehnjähriger in David Lettermans Late Show 
mit eigenen Kompositionen auf und war zuvor schon der jüngste 
Student, der jemals an der Chapman University Of California aufge-
nommen wurde. Mit neun Jahren wechselte er von dort an die Utah 
State University, belegte Musik, Mathematik, Physik und Biologie und 
landete bald darauf am renommierten Curtis Institute in Philadelphia. 
Kit Armstrong schloss sein Studium schließlich in London ab und war 
damit das, was man in der öffentlichen Wahrnehmung ein Wunderkind 
nennt. Als Meisterschüler wurde er von Alfred Brendel zur größten 
Begabung gekürt, der der berühmte Pianist im Laufe seines Lebens 
begegnete, und trotz all der Lorbeeren schaffte es Kit Armstrong, 
aus dem Trubel um seine Person unbeschadet hervorzugehen.

Denn er beschloss, sich nicht in die Maschinerie der Vermarktung 
einbinden zu lassen, sondern dem Gespür für die eigenen intellektu-
ellen und emotionalen Bedürfnisse zu folgen. Er kaufte eine Kirche 
als Klangraum in der französischen Kleinstadt Hirson und gründete 
eine Stiftung, mit der er den Sommer über Konzerte veranstaltet.  
Er ließ sich zwar von großen Plattenfirmen unter Vertrag nehmen, 
bestimmte die Programme seiner Aufnahmen aber selbst und nicht 
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unbedingt nach Kriterien der Marktwirksamkeit. Und er setzte seine 
Forschungen fort, erkundete Zusammenhänge von Textur, Klangfarben 
oder auch von strukturellen Verknüpfungen im Repertoire von Bach 
bis Ligeti. Er komponierte Kammermusik, eine Symphonie, ein Klavier-
konzert, erkundete die Orgel als weiteres Instrument, veranstaltete 
und kuratierte Festivals. Kit Armstrong schaffte es bei aller Fülle, sich 
die Neugier als Triebfeder der Arbeit zu erhalten, und deshalb ist 
gerade ein Musiker wie Michael Wollny ein passender Duo-Partner.

Kit Armstrong, Foto: Marco Borggreve
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Zwei Seiten der Musik
Denn auch Michael Wollny interessiert sich für die Innensichten 
der Musik. Geboren 1978 und ausgebildet in seiner Heimatstadt 
Schweinfurt und in Würzburg, hatte er mit Lehrern wie Chris Beier 
und Vorbildern wie Walter Norris, John Taylor oder Joachim Kühn 
künstlerische Persönlichkeiten als Wegweiser, die ihn auch stilistische 
und gedankliche Eigenständigkeit lehrten. Von 2005 an etablierte 
Michael Wollny sich zunächst mit dem Trio [em], dann mit zahlreichen 
anderen Projekten von den Duos mit Tamar Halperin oder Heinz Sauer 
bis zu international aktiven Bands wie 4 Wheel Drive oder XXXX 
in der Jazzwelt. Seit 2014 unterrichtet er als Professor in Leipzig, 
künstlerische Residenzen führten ihn zum Elbjazz Festival nach 
Hamburg ebenso wie eben nach Lausanne an die EPFL. Musikalisch 
experimentiert er über die jazzmusikalischen Grundlagen hinaus mit 
Kontrasten von Harmonie und Disharmonie, Sanftheit und Vehemenz, 
Verharren und Geschwindigkeit. Mal geht es um das Erkennen von 
vertrauten Strukturen, mal um das Bröckeln der wahrnehmbaren 
Sicherheit. Melodien münden in Flächen, rhythmische Phrasierungen 
in fließende Auflösung. 

Sein Spaß an gestalterischen 
Gegensätzen ist stellenweise extrem,  
in der Dynamik, im Spiel mit  
harmonischen Assoziationen, auch 
im Jonglieren mit verschiedenen 
Denkschulen des Klaviers, die sich auf 
Ästhetiken von Wohlklang oder wilder  
Expression beziehen.



26

Das ist viel Hintergrund und viel Erfahrung, die sich nun in der 
Kooperation mit Kit Armstrong bündelt. Bislang haben die beiden 
Künstler nur wenige Konzerte gemeinsam gestaltet, die aber sehr 
unterschiedlich klangen: «Auf der Bühne hat es sich schnell ergeben, 
dass wir jedes Mal etwas anderes machen. Wir spielen frei, ohne 
Programm. Mir ist bislang noch kein Stück der Literatur eingefallen, 
das Kit nicht sofort oder nach vielleicht einmal nachschauen spielen 
kann. Er bringt gerne solche Originale mit und wir spazieren 
drumherum. Am liebsten setzen wir uns vor dem Konzert zusammen, 
besprechen ein wenig, was man selbst und der andere gerade 
macht. Daraus ergibt sich die Musik, die sich zum größten Teil aus 
dem Unvorbereiteten speist. Vielleicht vereinbaren wir den Anfang 
oder es gibt Inseln mit Repertoirestücken. Alles andere bleibt offen. 
Und es ist eine ganz andere Art der Improvisation als ich sie von 
bisherigen Kooperationen kenne. Sie ist komplett vom Jazz entfernt. 
Kit macht Sachen, die auch nur er so spielen kann. Er kann alles, was 
er hört, sofort aufnehmen und zum Beispiel in eine mehrstimmige 
Fuge verwandeln. Die spannende Frage ist dann, wenn man alles 
kann, was man nicht macht. Man hat Millionen von Möglichkeiten, 
sieht alles und der künstlerische Weg ist der Pfad durch die Vielfalt, 
den man dieses eine Mal wählt. Vielleicht bin ich da hilfreich.»

Insofern schließt sich auch der Kreis zu LARS, nur dass sich das 
Unbekannte in einer Person, nicht in einer Maschine oder einer sche-
menhaften Erinnerung verdichtet. Auf seine Weise ist Kit Armstrong 
ein Kosmos und ein Deutungsmuster, dessen Funktionsweise Michael 
Wollny erforscht. Und umgekehrt. Das Unerwartete will verstanden 
werden, in beide Richtungen der künstlerischen Handlung. 
«Improvisation passiert immer in der Gegenwart. Forscht man da 
weiter, kommt man schnell zu Fragen nach dem Bewusstsein, dem 
Wesen und Sein,» resümiert der Jazzmusiker und spricht damit 
zugleich für den Mathematiker, den Philosophen, den Klassiker.  
Für beide Beteiligten gehören die Duo-Konzerte damit zu den 



Michael Wollny, Foto: Jörg Steinmetz
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besonderen Herausforderungen der künstlerischen Arbeit. Sie grenzen 
an das, was man nicht erklären kann, an die Resonanz gemeinsamen 
musikalischen Empfindens und auch an den Flow einer Intuition, 
die über das Individuum hinausreicht. Für Kit Armstrong und Michael 
Wollny sind das gute Nachrichten. Denn es gibt noch viel zu erfor-
schen, zu berechnen und zu experimentieren. Und solange sich 
jeder vom anderen an die Hand nehmen lässt, sind auch noch viele 
musikalische Entdeckungen zu machen.

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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Kit Armstrong piano

FR Avec son projet Expedition Mozart, Kit Armstrong a réalisé un rêve 
de longue date. Au sein d’un ensemble nouvellement fondé composé 
de musiciennes et musiciens proches, il aborde l’œuvre du compositeur 
sous un angle nouveau. Un autre projet est Beethoven27, aux côtés de 
Jan Caeyers et son orchestre Le Concert Olympique. Il se compose 
d’un total de neuf programmes chronologiques qui culmineront en 2027, 
année du bicentenaire de la mort du compositeur. Kit Armstrong a 
récemment fait sensation avec le cycle qu’il a conçu sur 500 ans de 
musique pour piano. Il a collaboré avec des chefs de renom, dont Christian 
Thielemann, Herbert Blomstedt, Kent Nagano, Manfred Honeck et Esa-Pekka 
Salonen et s’est produit avec des orchestres tels que les Wiener  
Philharmoniker, la Staatskapelle Dresden, le Symphonieorchester des 
Bayerischen Rundfunks, le Gewandhausorchester Leipzig, le NHK 
Symphony Orchestra et l’Academy of St Martin in the Fields. Passionné 
de musique de chambre, il entretient d’étroits liens artistiques avec des 
chanteuses telles que Marina Viotti et Christiane Karg, des chanteurs 
dont Äneas Humm et Benjamin Appl, avec l’Armida Quartett et le Schumann 
Quartett, ainsi que le violoniste Renaud Capuçon, avec lequel il a enregistré 
en 2023 l’intégrale des sonates pour piano et violon de Mozart chez 
Deutsche Grammophon. Son premier disque pour le label, consacré  
à des œuvres de William Byrd et John Bull, est sorti en 2021 et a été 
sélectionné pour le Preis der Deutschen Schallplattenkritik. Né en 1992 
à Los Angeles, Kit Armstrong a étudié au Curtis Institute of Music et à la 
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Royal Academy of Music de Londres. À l’âge de sept ans, il a commencé 
des études de composition à la Chapman University et de physique  
à la California State University, puis a également étudié la chimie et les 
mathématiques à l’University of Pennsylvania et les mathématiques à 
l’Imperial College de Londres. Il a obtenu un master dans cette même 
discipline à l’Université Paris-VI. L’autrice Inge Kloepfer a publié en 2024 
une biographie de l’artiste, intitulée Metamorphosen eines Wunderkinds 
(Métamorphoses d’un enfant prodige). Kit Armstrong, Artist in focus à la 
Philharmonie Luxembourg cette saison, s’y est produit pour la dernière 
fois lors de la saison 2023/24.

Kit Armstrong Klavier

DE Mit seinem Projekt Expedition Mozart hat sich Kit Armstrong einen 
lange gehegten Traum erfüllt. Zusammen mit einem neu gegründeten 
Ensemble aus eng befreundeten Musikern nähert er sich Mozarts Werk 
aus neuem Blickwinkel. Ein weiteres Projekt ist Beethoven27 mit  
Jan Caeyers und dessen Orchester Le Concert Olympique. Es besteht 
aus insgesamt neun chronologisch aufgebauten Programmen, die im 
Beethoven-Jahr 2027 kulminieren. Großes Aufsehen erregte Kit Armstrong 
in jüngster Zeit mit dem von ihm konzipierten Zyklus über 500 Jahre  
Klaviermusik. Er arbeitete mit bedeutenden Dirigenten wie Christian 
Thielemann, Herbert Blomstedt, Kent Nagano, Manfred Honeck und 
Esa-Pekka Salonen zusammen. Er ist mit Orchestern wie den Wiener 
Philharmonikern, der Staatskapelle Dresden, dem Symphonieorchester 
des Bayerischen Rundfunks, dem Gewandhausorchester Leipzig, dem 
NHK Symphony Orchestra und der Academy of St Martin in the Fields 
aufgetreten. Als leidenschaftlicher Kammermusiker pflegt Kit Armstrong 
enge künstlerische Verbindungen zu Sänger*innen wie Marina Viotti, 
Christiane Karg, Äneas Humm und Benjamin Appl, zum Armida sowie 
Schumann Quartett und dem Geiger Renaud Capuçon, mit dem er 2023 
eine Gesamteinspielung aller Sonaten für Klavier und Violine von Mozart 
vorgelegt hat (DGG). Sein Debütalbum bei der Deutschen Grammophon 
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mit Werken von William Byrd und John Bull erschien 2021 und wurde für 
die Bestenliste des Preises der Deutschen Schallplattenkritik ausgewählt. 
Geboren 1992 in Los Angeles, studierte Armstrong am Curtis Institute of 
Music und an der Royal Academy of Music in London. Mit sieben Jahren 
begann er ein Kompositionsstudium an der Chapman University und 
ein Physikstudium an der California State University, später auch Chemie 
und Mathematik an der University of Pennsylvania und Mathematik am 
Imperial College London. Er erwarb einen Master in Mathematik an der 
Universität Paris VI. Die Autorin Inge Kloepfer hat 2024 eine Biografie  
– Metamorphosen eines Wunderkinds – über Kit Armstrong vorgelegt. 
Kit Armstrong ist in dieser Saison Artist in focus der Philharmonie 
Luxembourg, wo er zuletzt in der Saison 2023/24 aufgetreten ist.

Michael Wollny piano

FR Né à Schweinfurt en 1978, Michael Wollny s’est imposé comme pianiste, 
improvisateur et compositeur. Il a remporté de nombreux prix en Allemagne, 
un Choc de l’année du magazine Jazz Magazine, un Ronnie Scott’s Jazz 
Award, ainsi que le prix de l’album de l’année par Jazzwise et The Times 
pour «Weltentraum» en 2014. Plus récemment, il a enregistré un album 
solo sur le thème de la solitude, «Mondenkind», et au printemps 2024, 
un album live avec son trio, dont il est le leader depuis le début de sa 
carrière. Ses influences vont d’Alban Berg à Tori Amos en passant par le 
groupe canadien Timber Timbre. Il a travaillé avec un large éventail de 
musiciens de jazz: Albert Mangelsdorff, Gary Peacock, Michel Portal, 
Jim McNeely, Peter Erskine, Vince Mendoza, Pat Metheny et Donny 
McCaslin, ainsi que des musiciens allemands tels que le saxophoniste 
Heinz Sauer, le pianiste Joachim Kühn ou le compositeur et chanteur 
Alex Nowitz, avec lequel il a développé en 2015 un projet mêlant les 
thèmes d’un livre de Thomas Bernhard aux œuvres de Johann Sebastian 
Bach, avant de se pencher en 2019 sur Ludwig van Beethoven et les 
thèmes de l’héroïsme. Il a été artiste en résidence pour des festivals 
tels que le Rheingau Musik Festival et l’Elbjazz Hamburg, où il a été le 
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premier à occuper ce poste. Il a également travaillé sous ce même titre 
avec Geir Lysne et le Norwegian Wind Ensemble. Il est aussi membre de 
deux «supergroupes», Out of Land avec Émile Parisien, Vincent Peirani 
et Andreas Schaerer, et 4 Wheel Drive avec Wolfgang Haffner, Lars 
Danielsson et Nils Landgren. Parmi les commandes de composition qu’il 
a reçues, citons récemment la nouvelle musique en partie improvisée 
pour le film muet Nosferatu de Friedrich Wilhelm Murnau avec le Norwegian 
Wind Ensemble, et Der Wanderer avec le chef et compositeur Christian 
Jost, commandée par la Philharmonie de Berlin. Il a écrit Bau.Haus.Klang 
pour le centenaire du Bauhaus en 2019. Michael Wollny, Artist in focus à 
la Philharmonie Luxembourg cette saison, s’y est produit pour la dernière 
fois le 26 octobre.

Michael Wollny Klavier

DE Michael Wollny wurde 1978 in Schweinfurt geboren und hat sich als 
Pianist, Improvisator und Komponist einen Namen gemacht. Er gewann 
zahlreiche Preise, darunter einen Choc de l’année des Jazz Magazine, 
einen Ronnie Scott’s Jazz Award sowie den Preis für das Album des 
Jahres von Jazzwise und The Times für «Weltentraum» im Jahr 2014. 
Zuletzt nahm er ein Soloalbum zum Thema Einsamkeit auf, «Mondenkind», 
und im Frühjahr 2024 ein Live-Album mit seinem Trio, dessen Leiter er 
seit Beginn seiner Karriere ist. Seine Einflüsse reichen von Alban Berg 
über die kanadische Band Timber Timbre bis hin zu Tori Amos. Er hat mit 
einer Vielzahl von Jazzmusikern zusammengearbeitet: Gary Peacock, 
Albert Mangelsdorff, Michel Portal, Jim McNeely, Peter Erskine, Vince 
Mendoza, Pat Metheny und Donny McCaslin sowie mit deutschen 
Musikern wie dem Saxophonisten Heinz Sauer, dem Pianisten Joachim 
Kühn oder dem Komponisten und Sänger Alex Nowitz, mit dem er 2015 
ein Projekt entwickelte, das Themen aus einem Buch von Thomas Bernhard 
mit Werken von Johann Sebastian Bach verband, bevor er sich 2019 mit 
Ludwig van Beethoven und Themen des Heldentums befasste. Er war 
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Artist in residence bei Festivals wie dem Rheingau Musik Festival und 
dem Elbjazz Hamburg, wo er diese Position als erster innehatte. In der-
selben Funktion arbeitete er auch mit Geir Lysne und dem Norwegian 
Wind Ensemble zusammen. Er ist außerdem Mitglied zweier «Super-
groups»: Out of Land mit Émile Parisien, Vincent Peirani und Andreas 
Schaerer sowie 4 Wheel Drive mit Wolfgang Haffner, Lars Danielsson 
und Nils Landgren. Zu seinen jüngsten Kompositionsaufträgen zählen 
die teilweise improvisierte neue Musik für Friedrich Wilhelm Murnaus 
Stummfilm Nosferatu mit dem Norwegian Wind Ensemble und Der  
Wanderer mit dem Dirigenten und Komponisten Christian Jost, ein  
Auftrag der Berliner Philharmoniker. Zum 100-jährigen Jubiläum des 
Bauhauses im Jahr 2019 schrieb er Bau.Haus.Klang. Michael Wollny, 
in dieser Saison Artist in focus der Philharmonie Luxembourg, trat hier 
zuletzt am 26. Oktober auf.
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Piano Quartets
19.01.26

Noah Bendix-Balgley violon
Amihai Grosz alto
Anastasia Kobekina violoncelle
Kit Armstrong piano

Beethoven: Klavierquartett N° 1
Mozart: Klavierquartett Es-Dur (mi bémol majeur) KV 493
Fauré: Quatuor pour piano N° 2 op. 45

Prochains concerts avec Artist in focus Kit Armstrong
Nächste Konzerte mit Artist in focus Kit Armstrong
Next concerts with Artist in focus Kit Armstrong

Lundi / Montag / Monday

29.04.26

Kit Armstrong piano, orgue

Œuvres de Saint-Saëns, Sweelinck, Widor

Mercredi / Mittwoch / Wednesday

Organ meets Piano

40
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Michael Wollny Trio
feat. Out of Land
12.02.26

Michael Wollny piano
Tim Lefebvre bass
Eric Schaefer drums
Émile Parisien soprano saxophone
Vincent Peirani accordion
Andreas Schaerer voice, mouth percussion

Prochains concerts avec Artist in focus Michael Wollny
Nächste Konzerte mit Artist in focus Michael Wollny
Next concerts with Artist in focus Michael Wollny

Jeudi / Donnerstag / Thursday

17.04.26

Michael Wollny piano, conception, composition
Émile Parisien soprano saxophone
Wolfgang Heisig phonola
Leafcutter John electronics
Max Stadtfeld drums

Vendredi / Freitag / Friday

Bau.Haus.Klang

41
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Bach et Kurtág  
en dialogue
Pierre-Laurent Aimard

Piano Sessions

19:30

Salle de Musique de Chambre

Tickets: 26 / 38 € / 

04.03.26

Pierre-Laurent Aimard piano

Œuvres de Bach, Kurtág, Schubert

Prochain concert du cycle
Nächstes Konzert in der Reihe
Next concert in the series

Mercredi / Mittwoch / Wednesday

90’ + entracte
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www.philharmonie.lu

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
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  @philharmonie_lux

  @philharmonielux

  @philharmonie-luxembourg

Impressum

© Établissement public Salle de Concerts Grande-Duchesse Joséphine-Charlotte 2025
Pierre Ahlborn, Président
Responsable de la publication Stephan Gehmacher, Directeur général
Matthew Studdert-Kennedy, Head of Artistic Planning
Rédaction Charlotte Brouard-Tartarin, Daniela Zora Marxen,
Dr. Tatjana Mehner, Anne Payot-Le Nabour 
Design NB Studio, London
Imprimé par Print Solutions 
Sous réserve de modifications. Tous droits réservés /
Änderungen und Irrtümer sowie alle Rechte vorbehalten




