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Rising Star: 
Giorgi Gigashvili
Beziehungen 

Giorgi Gigashvili piano

 
«Rising stars» – ECHO European Concert Hall Organisation
Nommé par Konzerthaus Dortmund avec Kölner Philharmonie, 
NOSPR Katowice et Philharmonie Luxembourg

Ce concert est enregistré par radio 100,7 et sera diffusé le 25.05.26.



off-key:
/ɒfˈkiː/ adverb
When a phone 
starts ringing 
in the midst 
of the second 
movement…

Step off the beaten track 
for one evening. 
Put your mobile on silent when 
you enter the Philharmonie. 

 



Robert Schumann (1810–1856)
Sonate für Klavier N° 1 fis-moll (fa dièse mineur) op. 11 (1832–1835) 
   Introduzione: Un poco adagio – Allegro vivace
   Aria
   Scherzo e Intermezzo: Allegrissimo
   Finale: Allegro un poco maestoso 
31’

Clara Schumann (1819–1896)
Variationen über ein Thema von Robert Schumann op. 20 (1853) 
   Thème, Ziemlich langsam
   Variation I
   Variation II
   Variation III
   Variation IV
   Variation V, Poco animato
   Variation VI
   Variation VII 
11’

Felix Mendelssohn Bartholdy (1809–1847)
Lieder ohne Worte (Romances sans paroles) op. 19 (1829–1832) 
   Andante con moto
   Andante espressivo
   Molto allegro e vivace
   Moderato
   Poco agitato
   Venetianisches Gondellied, Andante sostenuto 
13’



Fanny Hensel (1805–1847)
Vier Lieder ohne Worte op. 8 für das Pianoforte (1850) 
   Allegro moderato
   Andante con espressione
   Larghetto
   Wanderlied. Presto 
15’

Dmitri Chostakovitch (1906–1975)
Sonate pour piano N° 2 en si mineur (h-moll) op. 61 (1943) 
   Allegretto
   Largo
   Moderato 
25’

Galina Ustvolskaya (1919–2006)
Sonate N° 6 pour piano (1988) 
7’

Natalie Beridze (1979)
Holy Atoms (commande ECHO) (2025) 
7’
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ENSEMBLE FAISONS
VIVRE LA CULTURE

Untitled-1   1Untitled-1   1 02/09/2025   16:0202/09/2025   16:02
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4–6 rue du Fort Rheinsheim, L-2419 LUXEMBOURG
contact@batipart.com

BATIPART soutient la Fondation Juniclair
(arrêté Grand-Ducal d'approbation 2013)

Immo Europe
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Les années se suivent et la musique garde toujours son attrait.

Ce cycle, confié à de jeunes talents, nous tient particulièrement à 
cœur. Attachés notamment aux valeurs de partage, le groupe Batipart, 
ses filiales et sa Fondation Juniclair, sont heureux de vous faire 
découvrir ces musiciens passionnés par leur art, enthousiastes et 
animés de la flamme de leur passion.

Que ces notes tantôt mélancoliques, tantôt joyeuses vous portent vers 
des moments de pur bonheur dans les « vapeurs de l’art » comme le 
disait Victor Hugo.

Belles soirées à vous tous.

Marianne Ruggieri



10

Eu
ro

pa
, d

ei
ne

 K
on

ze
rt

hä
us

er
D

ie
 M

itg
lie

de
r d

er
 E

ur
op

ea
n 

C
on

ce
rt

 H
al

l O
rg

an
is

at
io

n

To
w

n 
H

al
l &

S
ym

ph
on

y 
H

al
l 

B
irm

in
gh

am

Kö
ln

er
Ph

ilh
ar

m
on

ie

B
oz

ar
 B

rü
ss

el
S

ag
e 

G
at

es
he

ad
Ko

nz
er

th
au

s 
D

or
tm

un
d

C
on

ce
rt

ge
bo

uw
 

A
m

st
er

da
m

Ph
ilh

ar
m

on
ie

Lu
xe

m
bo

ur
g

El
bp

hi
lh

ar
m

on
ie

H
am

bu
rg

La
ei

sz
ha

lle
H

am
bu

rg
Ko

ns
er

th
us

et
 

S
to

ck
ho

lm



11

N
O

S
PR

 K
at

ow
ic

e

Ph
ilh

ar
m

on
ie

de
 P

ar
is

A
ud

ito
riu

m
 –

 
O

rc
he

st
re

 N
at

io
na

l d
e 

Ly
on

C
as

a 
da

 M
ús

ic
a 

Po
rt

o
Pa

la
st

 d
er

 K
ün

st
e 

B
ud

ap
es

t
Fe

st
sp

ie
lh

au
s

B
ad

en
-B

ad
en

B
ar

bi
ca

n 
C

en
tr

e 
Lo

nd
on

Fu
nd

aç
ão

 
C

al
ou

st
e 

G
ul

be
nk

ia
n 

Li
sb

oa

L’A
ud

ito
ri

B
ar

ce
lo

na
Pa

la
u 

de
 la

M
ús

ic
a 

C
at

al
an

a
M

us
ik

ve
re

in
W

ie
n

W
ie

ne
r

Ko
nz

er
th

au
s

M
eg

ar
on

A
th

en



12

Le chant romantique
Lorsque Robert Schumann se lance, à 22 ans, dans sa Sonate pour 
piano N° 1 (1832), il se trouve au cœur d’une période de bouillonne-
ment créatif où se définissent ses grandes obsessions esthétiques, 
dont l’alternance entre l’impulsion passionnée (qu’il nommera 
Florestan) et la rêverie poétique (Eusebius), mais aussi la conception 
du piano comme instrument total, capable d’un discours quasi 
orchestral, littéraire et introspectif à la fois. Il a déjà à son actif 
quelques pages pianistiques marquantes, telles les Variations Abegg 
et Papillons (1830/31), ainsi que des pièces isolées qui témoignent 
de son goût pour la miniature poético-musicale. Mais il n’a encore 
rien écrit dans une grande forme « classique ». Cette première sonate 
est précisément l’œuvre où il entend affronter les modèles hérités 
de Ludwig van Beethoven, dont la figure le hante. Elle est aussi 
profondément liée à Clara Wieck (elle n’a alors que treize ans !),  
qui la créera à Leipzig en 1837.
Le premier mouvement s’ouvre par une monumentale Introduzione 
sombre et passionnée, cathédrale sonore qui dit assez l’ambition 
du musicien pour cette œuvre. Lui succède un Allegro vivace d’une 
vitalité fébrile, presque sauvage – il découle d’un fandango jamais 
achevé. Ce « galop » agité est inspiré des Quatre Pièces caractéris-
tiques op. 5 de Clara, enfant prodige dont le père donne des cours 
à Schumann. L’écriture alterne contrastes brusques (dialogue – ou 
combat, parfois – entre ses deux personnalités, Florestan et Eusebius), 
syncopes, élans tumultueux et moments d’immobilité suspendue : 

FR Évolutions pianistiques
Jean-Jacques Groleau
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Schumann réinvente la forme sonate  
en la dynamitant de l’intérieur. 

L’ensemble donne une impression d’urgence poétique, presque 
improvisée. Le cœur émotionnel de la sonate réside dans son deu-
xième mouvement, une Aria bouleversante. Schumann n’hésite pas 
à puiser ici dans ses propres Lieder de jeunesse. La forme, d’une 
grande simplicité, met en valeur l’élan expressif continu et la délicatesse 
de l’émotion. Le troisième mouvement s’articule en plusieurs 
moments distincts : un Scherzo nerveux et extrêmement rythmé,  
un Trio en la majeur au chromatisme surprenant, et un étonnant 
Intermezzo en ré majeur, noté Lento, alla burla ma pomposo (Lent, 
sur le ton de la farce, mais pompeux), à l’atmosphère parodique très 
marquée. Le contraste entre ces mondes réaffirme une fois encore  
le dualisme Florestan/Eusebius. L’écriture très virtuose multiplie  
les surprises, créant un climat d’instabilité mutine typiquement 
schumannien. Le vaste Finale est un tour de force pianistique, mais 
surtout théâtral et poétique. Schumann y adopte une forme très 
libre, oubliant les cadres académiques pour un flux tourbillonnant 
quasi rhapsodique, laissant surgir des motifs kaléidoscopiques. 
L’ensemble se conclut dans une affirmation triomphante, les 
ténèbres initiales laissant enfin place à la lumière la plus éclatante.

Dialogue amoureux
Composées une vingtaine d’années plus tard par celle qu’il finit par 
épouser en 1840, les Variations sur un thème de Robert Schumann 
op. 20 sont l’une des dernières œuvres composées par Clara 
Schumann, et l’un des témoignages les plus intimes de son dialogue 
artistique et affectif avec son époux. Clara s’inspire ici d’une page 
que Robert vient de publier au sein des Bunte Blätter (1851), mais dont 
la composition remonte au début des années 1840. Cette mélodie d’une 
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tendresse fragile, chargée de résonances personnelles, permet à Clara 
de développer une série de sept variations d’une richesse étonnante. 
Tandis que la première variation, en triolets, accentue le caractère 
poignant de la mélodie, la deuxième, en accords répétés, lui confère 
une allure volontariste insoupçonnée, d’une belle virtuosité digitale. 
Passant à la tonalité rare de fa dièse majeur, la troisième nous plonge 
dans un univers spirituel surprenant. Les quatrième et cinquième 
variations retrouvent l’entrain de la deuxième, avec une main gauche 
en puissantes octaves. L’avant-dernière variation renoue avec l’im-
palpable et le rêve, pour aboutir sur une septième et dernière variation 
particulièrement poignante, émouvant poème pianistique où Clara 
semble adresser un message à Robert, alors déjà en proie aux 
troubles qui le mèneront à l’hôpital d’Endenich l’année suivante. Elle 
créera elle-même ces pages le 27 mai 1854, suscitant chez leur jeune 
protégé Brahms l’idée d’écrire lui aussi une série de variations (opus 9) 
sur ce même thème durant l’été 1854. 

La voix du piano
Autres poèmes sans mots, les Romances sans paroles de Felix 
Mendelssohn Bartholdy comptent parmi les instantanés les plus 
typiques de cette période romantique si riche en explorations des 
affects de l’âme et du cœur. Mendelssohn imaginait que « là où les 
mots manquent, la musique parle plus clairement » ; ces pages sont 
sans doute la plus belle illustration de cette conviction. En 1828, il 
offre à sa sœur Fanny, qui fête alors ses 23 ans, une pièce lyrique 
pour piano sans indication de titre. C’est elle qui a l’idée de la nommer 
« Lied ohne Worte » (Chanson sans paroles), créant ainsi un terme 
pour désigner un genre musical dans lequel Felix allait abondamment 
s’illustrer. Publiés en 1830, les six Lieder de l’opus 19 inaugurent cette 
série fondatrice – sept autres volumes suivront, dont deux à titre 
posthume. Loin des élans tourmentés de ses contemporains, 
Mendelssohn propose ici un art de la limpidité, fondé sur la grâce  
de la ligne mélodique – une manière de transposer au piano l’évidence 



pOpera: Investing in zero experience people to put something on a big 
stage is, for us, the greatest value. It’s not about me; it’s about the 
 people I am participating with and the people who are investing in us. 
The enthusiasm and fresh perspectives of those involved have created 
an extraordinary atmosphere, leading to unforgettable performances. 

Mieux vivre 
ensemble grâce 
à la musique

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
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du chant, sans paroles mais non sans éloquence. Chaque pièce 
paraît raconter une scène intime, un paysage intérieur, un sentiment 
simple et pur, dans une écriture où le raffinement harmonique se 
cache sous une apparente facilité.
Le premier cahier s’ouvre sur une pièce d’une simplicité désarmante, 
d’où le chant s’élève sur un accompagnement délicat. C’est peut-
être dans le souvenir des Bagatelles de Beethoven qu’il imagina le 
second morceau, d’une couleur plus populaire. Le célèbre et très 
virtuose Chant du chasseur (N° 3) déploie un rythme bondissant, 
presque orchestral, tandis que le N° 4 retrouve la nudité du chant 
choral allemand. Sombre et tourmentée, la page suivante (N° 5) fait 
entendre un chant presque schumannien. Intitulée Gondole vénitienne, 
la N° 6 offre quant à elle l’une des premières barcarolles pianistiques 
du répertoire. D’un lyrisme contenu, grave, elle témoigne de cette 
pudeur émotionnelle qui caractérise le compositeur.

Singulière Fanny
Fanny Mendelssohn-Hensel composait elle aussi, mais son père et 
son frère, très attachés à l’idéal bourgeois de leur époque, s’oppo-
sèrent à la publication de ses œuvres. Il fallut tout le soutien de son 
mari, Wilhelm Hensel, pour que Fanny ose enfreindre cette règle. 
Mais la plupart sont longtemps restées inédites. 
Ses propres Lieder ohne Worte op. 8, composés dans les années 
1840, témoignent d’une voix pianistique profondément personnelle, 
proche mais distincte de celle de son frère. Si le genre de la romance 
sans paroles est devenu emblématique du romantisme, Fanny en 
renouvelle l’esprit par une écriture hardie, très libre dans son harmonie, 
et par une expressivité qui puise autant dans l’intimité du salon familial 
que dans une imagination poétique profondément autonome. 
Au-delà de leur charme mélodique, ces pièces affirment la maturité 
d’une compositrice trop longtemps éclipsée.
Chaque pièce possède une identité marquée. Le premier Lied 
déploie une ligne mélodique souple, très vocale, soutenue par une 
harmonie mouvante qui en nuance chaque inflexion. Après cette 
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page passionnée, la suivante, plus sombre, avance par élans hésitants, 
comme traversée de mille et une réflexions intérieures. La troisième 
continue cette exploration intérieure, mais avec davantage de  
tendresse, voire un sourire parfois… Lui fut-elle inspirée, comme  
on le lit parfois, par un poème de Nikolaus Lenau ? Le mystère reste 
entier. La quatrième et dernière page du recueil s’ouvre sur une 
atmosphère plus légère et se clôt dans en bel éclat de lumière.

 

Fanny Mendelssohn-Hensel par son mari Wilhelm Hensel
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Le temps de la guerre
Lorsque Dmitri Chostakovitch commence l’écriture de sa Sonate 
pour piano N° 2, en février 1943, il revient à un genre qu’il avait 
délaissé depuis plus de quinze ans. Ses œuvres pour piano d’avant-
guerre témoignaient d’un langage très personnel, volontiers sarcas-
tique, et d’une écriture virtuose façonnée par ses propres talents 
d’interprète (il avait remporté le Concours Chopin de Varsovie en 
1927). La Seconde Guerre mondiale, l’évacuation à Kouïbychev et 
la mort de son ancien professeur Leonid Nikolaïev (à qui l’œuvre 
est dédiée) donnent à cette nouvelle sonate un ton beaucoup plus 
intériorisé, presque ascétique.
Le premier mouvement, Allegretto, avance avec une énergie angu-
leuse. Construit sur des cellules brèves qui semblent s’affronter 
plutôt que se développer, il cache une nervosité continue, une tension 
qui ne trouve jamais d’apaisement – une marche quasi martiale vient 
nous rappeler le contexte militaire dans lequel cette œuvre voit le 
jour. Le Largo central rompt avec cette agitation : ligne épurée, respi-
ration élargie, résonances presque funèbres, cette valse lente est 
d’un dépouillement austère. L’auditeur entre alors dans un monde où 
plus rien ne semble assuré. Un nouvel épisode, plus contrapuntique, 
renoue avec le premier thème… Chostakovitch atteint ici une 
sobriété touchante, comme si la douleur devait rester à distance,  
à peine murmurée. Le finale, vaste suite de variations, constitue le 
centre de gravité de l’œuvre. S’y mêlent élan lyrique, allusions dansées, 
ombres grotesques et passages d’une sincérité désarmante. Le thème, 
présenté de la manière la plus nue qui soit (une ligne mélodique non 
accompagnée), enchaîne sur une première variation simplement 
harmonisée. Avec ses triolets, la deuxième variation précipite la 
narration tandis que la troisième, au contraire, nous plonge dans 
un paysage presque immobile. La cinquième, hautement virtuose, 
crée un contraste saisissant. La sixième fait dialoguer les deux mains 
de manière alternée – une discussion agitée et inquiète, que la 



20

septième variation ne fera qu’accentuer avec son ostinato compulsif. 
La huitième variation (Adagio) superpose le lyrisme naturel du thème 
et des rythmes souterrains sourds et inquiets. Les deux dernières 
variations permettent au musicien de créer un surprenant effet de 
climax et anti-climax, la sonate s’achevant dans un murmure troublant. 
Par sa pudeur, son dépouillement et son intensité, la Sonate N° 2 
demeure l’un des portraits les plus intimes de Chostakovitch – qui la 
créa le 6 juin 1943 à Moscou.

La matière sonore
Élève de Chostakovitch, Galina Oustvolskaïa fut une musicienne 
farouchement indépendante. Elle s’est progressivement détachée de 
tout académisme, de tout réalisme socialiste et même de toute filiation 
stylistique pour développer une écriture d’une singularité radicale. 
Composée en 1988, sa Sonate N° 6 appartient à sa dernière période 
créatrice, celle où sa musique se resserre jusqu’à l’ossature : blocs 
sonores massifs, dynamiques écrasantes, rythmes martelés, refus 
absolu de l’ornement. 

Là où Chostakovitch modulait l’ironie, 
la tendresse ou la douleur, Oustvolskaïa 
abolit tout détour expressif pour ne laisser 
subsister que la matière nue, presque  
un cri intérieur. 

Cette page est l’une de ses œuvres les plus radicales : un monde 
sonore d’une densité extrême, fondé sur une pulsation immuable et 
l’opposition entre clusters et lignes mélodiques nues. Les quatre 
premières sections présentent chacune un matériau distinct – clusters 
thématiques, ligne dépouillée à deux voix, polyphonie de clusters, 
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motif de tierce et échelles descendantes. Les sections centrales se 
développent par élargissement du registre, fragmentation des phrases 
ou augmentation de la densité. Un bref retour de la deuxième section 
agit comme une respiration avant la reprise du processus d’accu-
mulation. Un moment surprenant surgit alors : une courte 
séquence pianissimo, comme une implosion expressive après des 
minutes de violence sonore. Enfin, la section initiale réapparaît, mais 

Galina Oustvolskaïa au début des années 1950
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inversée : les phrases sont présentées à rebours, dans un tempo 
ralenti et une dynamique poussée à son maximum, avant une coda 
réduite à deux notes.

Héritages et nouvelles perspectives
Née à Tbilissi – comme Giorgi Gigashvili –, Natalie Beridze est l’une 
des pionnières de la musique électronique en Géorgie. Compositrice, 
autrice et productrice, elle s’est imposée sur la scène internationale 
dès les années 2000 avec des albums mêlant textures électroniques, 
sens aigu du rythme et identité sonore singulière. Installée plusieurs 
années à Cologne, elle collabore avec de nombreuses figures 
majeures de la création contemporaine tout en poursuivant une 
réflexion personnelle sur la forme, le temps et la perception.
Avec Holy Atoms, elle explore la fragilité de l’équilibre rythmique 
sous contrainte. La pièce repose sur une pulsation continue – une 
sorte de toccata revisitée, construite à partir de cellules répétitives 

Natalie Beridze
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soumises à de subtiles variations d’accentuation. Chaque inflexion 
devient décisive : manquer un accent suffirait à faire basculer le flux 
musical vers d’autres significations. Intégrant des réminiscences de 
structures rythmiques issues du folklore géorgien, Holy Atoms 
conjugue rigueur, résilience et une légèreté presque joueuse face à 
la pression. D’une durée d’environ sept minutes, cette page étonnante 
condense cette énergie en un geste tendu et lumineux, fulgurant. 

Agrégé de lettres classiques, Jean-Jacques Groleau est l’auteur de trois 
monographies parues chez Actes Sud : Rachmaninov (2011), Horowitz 
(2017) et Maria Callas (2023). Collaborateur à Diapason puis à Classica,  
il a également participé à de nombreux ouvrages collectifs (Bach, Mozart, 
Verdi…). Il a été Directeur de l’Administration artistique à l’Opéra national 
du Rhin puis à l’Opéra-Orchestre national de Montpellier, et dramaturge 
au Théâtre du Capitole de Toulouse.

Dernière audition à la Philharmonie

Robert Schumann Klaviersonate N° 1
   18.01.09 Sir András Schiff

Clara Schumann Variationen über ein Thema von Robert Schumann op. 20
   Première audition

Felix Mendelssohn Bartholdy Lieder ohne Worte op. 19
   Première audition

Fanny Hensel Vier Lieder ohne Worte
   Première audition
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Dmitri Chostakovitch Sonate pour piano N° 2
   Première audition

Galina Ustvolskaya Sonate N° 6
   04.11.11 Ensemble Recherche

Natalie Beridze Holy Atoms
   Première audition



And we’re on ir!

Tun  in

Discover «In Tune», the Philharmonie’s weekly radio show.
Interviews, playlists, and musical recommendations.

Thursdays at 20:00 on RTL Today, or on demand on RTL Play.
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Die Komponistinnen und Komponisten des hiesigen Programms 
stehen nicht nur in äußerlicher Beziehung als Ehepartner, 
Geschwister oder Lehrer und Schülerin zueinander – sie reagierten  
in ihrem Schaffen auch aufeinander. Dies geschieht zum einen 
durch wechselseitige Zueignungen von Werken, Verwendung von 
Material für die eigenen Kompositionen oder durch gegenseitige 
Kritik, möglicherweise auch durch gemeinsame Arbeit an Stücken. 
Komponierende Frauen sind – bis auf Ausnahmen – lange übersehen 
worden, galt doch der Beruf der Komponistin als unpassend für 
Frauen. Fanny Hensel wurde dieser Berufswunsch von ihrer Familie 
zumindest stark erschwert, obwohl ihr und ihrem Bruder Felix bei 
den gleichen Lehrern Klavierunterricht und musiktheoretische 
Unterweisung zu teil wurde. Eine Inverlagnahme von Komponistinnen 
galt als unüblich, einzelne Lieder von Fanny erschienen sogar unter 
Felix’ Namen in seinem ersten Liederheft. Vater Abraham lehnte einen 
möglichen Broterwerb als Musikerin für Fanny strikt ab, Bruder Felix 
war zumindest kritisch eingestellt: «Ermuntern zu etwas, das ich nicht 
für richtig halte, das kann ich nicht.» Der Großteil der Werke von Fanny 
Hensel wurde nie publiziert. Im Rahmen der von Fanny und Ehemann 
Wilhelm Hensel regelmäßig veranstalteten «Sonntagsmusiken» 
in ihrer Berliner Wohnung bot sich für Fanny die Möglichkeit, eigene 
Werke in fast-öffentlichem Rahmen (es sollen bis zu 300 Gäste 
anwesend gewesen sein) aufzuführen. Dort dirigierte sie auch 
Orchesterwerke von Zeitgenossen unter Mitwirkung von Musikern 

DE	Von ihr gelernt – dem 
Anderen zugeeignet
Komponierende und ihre Beziehungen
Arne Lüthke
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der königlichen Hofoper. Prominente Gäste waren häufig zu Gast, 
unter anderem Robert und Clara Schumann sowie Franz Liszt.

Das Verhältnis von Robert und Clara Schumann war zunächst von 
Widrigkeiten geprägt, bis zur Eheschließung von Robert und Clara 
Schumann war es ein langer Weg. Claras Vater Friedrich Wieck, 
zeitweilig auch Roberts Klavierlehrer, lehnte deren Beziehung ab. 
Die Heirat war erst nach gerichtlicher Auseinandersetzung mit dem 
Vater möglich. Robert förderte Clara als Komponistin und Pianistin, 
die auch viele seiner Werke spielte, Claras Konzertreisen spülten 
außerdem Geld in die Haushaltskasse. Einer zu intensiven solistischen 
Tätigkeit stand zeitwillig Roberts eheliches Rollenverständnis im 
Weg. Es erscheint heute kaum vorstellbar, welch ungeheures Arbeits-
pensum Clara als Pianistin, noch dazu unter den Reisebedingungen 
des 19. Jahrhunderts, als Klavierlehrerin, Komponistin und achtfache 
Mutter zu bewältigen hatte.

Darüber hinaus ist das Geflecht der 
Musikerbeziehungen im 19. Jahrhundert 
unbegrenzt und kann nur anekdotisch 
ausgeführt werden: 

Selbstverständlich kannten sich die Schumanns und Mendelsohn 
hervorragend, Clara freundete sich mit Fanny Hensel an. Man stand 
in Kontakt mit Liszt, Chopin und Brahms. Besonders erwähnens-
wert erscheint, dass sich Fanny und Felix aufgrund des häuslichen  
Klavierunterrichts bei deren Mutter Lea Mendelssohn sogar in die 
musikalische Erbfolge von Johann Sebastian Bach einreihen – die 
Großmutter der beiden Geschwister war Enkelschülerin von Bach.
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Clara Schumanns Variationen über ein Thema von Robert Schumann 
aus dem Jahr 1853, entstanden zur Zeit von Roberts Tätigkeit als 
Städtischer Musikdirektor in Düsseldorf und bereits ein Jahr vor 
seinem Suizidversuch. Clara, die einige ihrer Werke mit Widmungen 
versah, hat das Werk ihrem «geliebten Manne zugeeignet». Das 
ursprüngliche fis-moll-Thema des Werkes erscheint in jeder Variation 
klar erkennbar und wurde Roberts Klavierwerk Albumblätter ent-
nommen. Dieses Thema wiederum griff Brahms kurz danach (1854) 
ebenfalls für ein Variationswerk auf und widmete es Clara, mit der 
er nach Roberts Tod eng befreundet war.

Robert Schumanns erste Klaviersonate, in den Jahren 1833 bis 1836 
verfasst, stellt – von einem einsätzigen Versuch zuvor abgesehen –
einen ersten Beitrag zur Gattung der Sonate dar. Es erstaunt, dass 
sich Schumann, der zunächst Jura studierte, erst kurz zuvor bei 
Claras Vater, in die Klavierschule begeben hatte und eine fundierte 
musiktheoretische Ausbildung erhielt. Die Widmungsträgerin Clara 
spielte die Sonate sehr gern zu privaten Anlässen und urteilte: «Die 
Sonate ist doch aber auch gar zu schön! Einer meinte, es kömmen 
Stellen darin vor, wo man sich vor Dir fürchten könne – ich fürchte 
mich nicht […].» Erstaunlicherweise präsentierte Clara die Sonate 
erst 1884 öffentlich bei einem Konzert in London. Robert, der als 
Kritiker der von ihm begründeten Neuen Zeitschrift für Musik auch 
musikschriftstellerisch tätig war, gab in der Erstausgabe der Sonate 
die auch in dieser Zeitschrift verwendeten Pseudonyme Florestan 
und Eusebius als Komponisten an – jene Fantasiefiguren, die neben 
real existierenden Personen zu Schumanns erdachtem Bund der 
Davidsbündler gehörten, der sich gegen alles Konservative in der 
Musik richtete. Als Sprachrohre in Schumanns Musikkritiken bildete 
der eher extrovertierte Florestan den Gegenpol zum zurückhaltenden 
Eusebius – gleichsam sind sie Abbild von Schumanns Widersprüch-
lichkeit. Dem folgend komponierte Schumann auch keine Sonate 
im klassischen Aufbau. Das nach der Introduktion eingeführte 
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markante rhythmische Motiv, bei dem sich Schumann entfernt beim 
spanischen Fandango-Tanz inspirieren ließ, bestimmt den gesamten 
Verlauf des Kopfsatzes. Die anfänglichen Quinten werden gelegent-
lich als Referenz an Claras viertes Stück aus den Quatre Pièces 
caractéristiques gelesen. Wobei nicht klar ist, welches Werk zuerst 
existierte – möglicherweise stellt dies ein frühes Zeugnis für einen 
kompositorischen Austausch zwischen beiden dar. Das Thema des 
liedhaften, mit «Aria» überschriebenen zweiten Satzes geht auf 

Clara Schumann. Zeichnung von Elwine von Leyser
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Schumanns Lied «An Anna» (1828) zurück. Der dritte, burlesk 
gehaltene Scherzo-Satz rückt die Sonate aufgrund des Einschubs 
eines opernhaften Intermezzos mit brillantem Arienanklang und 
Rezitativ in die Nähe einer freien Phantasie. Vor dem ausgedehnten, 
teils ins Wahnhafte gesteigerten Finale kann man sich vielleicht 
tatsächlich etwas fürchten.

Felix Mendelssohn Bartholdys und Fanny Hensels Klavierstücke, 
im Fall von Fanny, erst posthum als «Lieder ohne Worte» betitelt, 
vereinen Merkmale aus Charakterstück und Kunstlied miteinander. 
Ob dies im gemeinsamen Kompositionsunterricht bei Carl Friedrich 
Zelter wurzelte, der viele Lieder (allerdings noch keine Kunstlieder 
nach Art von Franz Schubert) hinterließ, muss unentschieden 
bleiben. Es wird vermutet, dass die Ursprünge in einem Spiel 
der Geschwister in den 1820er Jahren liegen, das darin bestand, 
Gedichte zu Mendelssohns Klavierstücken zu verfassen. Soweit 
bekannt, taucht der Name Lied erstmalig 1828 in einem Klavierstück 
als Geburtstagsgeschenk von Felix an Fanny auf. Mehrmals schickte 
Felix Lieder ohne Worte an Fanny. Ein Austausch über diese Lieder 
und gegenseitige kompositorische Einflussnahme zwischen beiden 
ist nicht auszuschließen. Vor Felixʼ Tod erschienen sechs Hefte 
bestehend aus jeweils sechs Liedern. Das erste Lied der Sammlung 
op. 19b entfaltet seine Melodie einem Kunstlied gleich, N° 2 wirkt eher 
wie ein kleines Vortragsstückchen für Klavier, N° 3 in strahlendem 
A-Dur und beschwingten Sexten im 6/8-Takt klingt nach Mendelssohn 
par excellence, N° 4 kommt eher choralartig daher, N° 6 ist als 
Venetianisches Gondellied überschrieben. In Fannys op. 8 gilt im 
ersten Lied wiederum das Primat der Melodie, das zweite Lied 
ähnelt eher einem Klavierauszug eines Instrumentalwerkes. N° 3 
ist mit dem Zusatz «Lenau» versehen. Ob ein Gedicht von Nikolaus 
Lenau als Vorlage diente oder dies als allgemeine Würdigung 
aufzufassen sei, wird nicht mitgeteilt.
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Gute hundert Jahre später stand für Dimitri Schostakowitsch und 
seine ehemalige Studentin und spätere Aspirantin Galina Ustwolskaja 
vor dem Hintergrund der Sicherung der Existenz die Beziehung zur 
stalinistisch geprägten Sowjetunion im Vordergrund. 

Felix Mendelssohn Bartholdy. Ölskizze von Carl Joseph Begas 1821
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You have our full attention
Marjorie Dreyer, Private Banking
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Von der indoktrinierenden Kulturpolitik 
erwartete Werke im Sinne des 
Sozialistischen Realismus hatte jeder und 
jede zu veröffentlichen, anderes wurde 
für die Schublade geschrieben.

Dmitri Schostakowitschs zweite Klaviersonate aus dem Jahr 1943 
fällt in die Zeit der Evakuierung nach Kujbyschew (heutiges Samara) 
aus dem Leningrader Kessel. Da Schostakowitsch, der ein ausge-
zeichneter Pianist war, eine solistische Karriere nicht weiterverfolgte, 
spielte er zu dieser Zeit öffentlich nur noch eigene Werke, jene 
Sonate konnte er 1943 in Moskau uraufführen. Erstaunlicherweise 
publizierte Schostakowitsch in den zehn Jahren davor nichts für 
Klavier, Anlass zu diesem Werk war vielleicht der Tod seines ehe
maligen Klavierlehrers Leonid W. Nikolajew, dem diese Sonate auch 
gewidmet ist. Schostakowitschs erste Klaviersonate (1926), noch am 
Leningrader Konservatorium entstanden, ist deutlich progressiver 
angelegt, verlangt teils avantgardistische Spieltechniken. Der 
konservativere Charakter der zweiten Sonate steht womöglich auch 
im Zusammenhang mit den Erwartungen an Komponisten, dem 
Sozialistischen Realismus in der Musik gerecht zu werden, was 
sich aufgrund der Unbestimmtheit dieser Kulturideologie teils als 
unmöglich erwies. Ob sich Schostakowitsch in seinen komposi
torischen Entscheidungen bei dieser Sonate eingeschränkt sah, 
lässt sich kaum beurteilen, zumindest waren kompositorische 
Experimente für Sowjetkomponisten zu jener Zeit undenkbar. 
Die Sonate wird von toccatenartig durchlaufenden Sechzehnteln 
gerahmt. Einige Passagen zu Beginn muten fast klassisch an, 
anschließend wechseln sich marschartige und orchestral gedachte 
Passagen mit repetitiver Begleitung mit kammermusikalisch feineren 
Abschnitten ab. Die anfängliche Melodie des zweiten Satzes scheint 
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einem Kunstlied nicht fern, danach stellt sich eine Art Walzer-
Karikatur ein. Das Kopfmotiv des dritten Satzes beinhaltet schon 
Schostakowitschs, in späteren Werken deutlicher hervortretendes 
Monogramm d-es-c-h (D. SCH.) In diesem Fall könnte es sich um 
ein motivisches Zufallsprodukt aufgrund der Tonart c-moll handeln. 
Barocke Anklänge im Sinne einer Französischen Ouvertüre mittels 
scharfer Punktierungen inszenierte Schostakowitsch in der Mitte 
des Schlusssatzes.

Galina Ustwolskajas Studium von 1940 bis 1947 bei Schostakowitsch 
schloss sich eine Aspirantur bis 1905 an. Obwohl in der Sowjetunion 
durchaus beachtet und geschätzt, wurde sie einem westlichen 
Publikum erst spät bekannt. Nach Sofia Gubaidulina ist sie heute die 
am stärksten beachtete Komponistin aus dem ehemaligen Sowjet-
raum. Die Sonaten in ihr Gesamtwerk einzuordnen, stellt sich als 
fast unmöglich dar, weil die Komponistin selbst zu Lebzeiten Werke 
vernichtete. Frühere, unter den Bedingungen der Stalin-Herrschaft 
entstandene Werke ließ sie nicht mehr gelten, ihre autorisierte 
Werkliste umfasst lediglich 25 Titel. Sie arbeitete als Kompositions-
lehrerin und lebte ansonsten zurückgezogen. Ustwolskaja trug zu 
ihrer eigenen Mystifizierung bei und behauptete, dass niemand wie 
sie komponiere. Sie schrieb erst etwas, wenn sich eine Art heiliger 
Zustand einstellte. Wie auch bei anderen Sowjetkomponisten 
fanden zunehmend religiöse Themen Beachtung, alte russische 
liturgische Melodien, denen die Aura einer archaischen Vorzeit 
anhaftete, dienten als Inspiration. Ustwolskajas, auch in der sechsten 
Klaviersonate (1988) zu identifizierender Stil zeichnet sich durch 
Kargheit im Allgemeinen, schroffe Klänge, Lautstärkeextreme unter 
Aussparung einer mittleren Dynamik, Clusterbildungen und freie 
Metrik aus. Im Notentext sichtbare polyphone Strukturen sind 
aufgrund des Fortissimos kaum wahrnehmbar. Gegliedert wird 
der Satz einmalig durch leise zurückgenommene Akkorde, denen 
sakrale Ruhe innewohnt.



Dmitri Schostakowitsch 1965
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In die Tradition ihres Landes stellt sich 
Natalie Beridze mit ihrem Werk Holy Atoms. 

Dort greift sie nach eigenem Bekunden rhythmische Elemente der 
georgischen Folklore auf und spiegelt damit den widerstandsfähigen 
und gleichzeitig verspielten Charakter georgischer Musik wider. Die 
im hohen Tempo vorgetragenen repetitiven Elemente und Akzente, 
von denen in diesem Werk jeder entscheidend sei für den Rhythmus, 
generieren ein Spannungsverhältnis zwischen hohem Druck und 
Gelassenheit für den Interpreten.

Arne Lüthke, geboren 1987, studierte Schulmusik, Instrumentalpädagogik 
und Tonsatz/Musiktheorie an den Musikhochschulen in Weimar und 
Leipzig. Nach dem Studium arbeitete er zunächst als stellvertretender 
Musikschulleiter in Hennigsdorf/b. Berlin, nach abgeschlossenem 
Referendariat in Sachsen ist er im Schuldienst und im Lehrauftrag an 
der Leipziger Hochschule für Musik und Theater tätig.
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Letzte Aufführung in der Philharmonie

Robert Schumann Klaviersonate N° 1
   18.01.09 Sir András Schiff

Clara Schumann Variationen über ein Thema von Robert Schumann op. 20
   Erstaufführung

Felix Mendelssohn Bartholdy Lieder ohne Worte op. 19
   Erstaufführung

Fanny Hensel Vier Lieder ohne Worte
   Erstaufführung

Dmitri Schostakowitsch Klaviersonate N° 2
   Erstaufführung

Galina Ustwolskaja Sonate N° 6
   04.11.11 Ensemble Recherche

Natalie Beridze Holy Atoms
   Erstaufführung
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Holy Atoms explores pace and composure under pressure – where 
each accent is vital. Miss one, and the rhythm collapses, becoming 
something entirely different, a lapse in focus-turning truth to half-truth.

In times of overwhelming information, cadence and punctuation aren’t 
just musical tools – they’re survival.

This piece carries bits of Georgian folklore rhythmic structure and 
reflects the Georgian character – resilient, yet light and playful even 
in the face of hardship.

EN Holy Atoms
Natalie Beridze
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Giorgi Gigashvili piano

FR Né en 2000 à Tbilissi en Géorgie, Giorgi Gigashvili a appris le piano 
sans objectif professionnel particulier. Il se passionnait alors pour le chant 
et l’arrangement de chansons populaires et pop géorgiennes. À 13 ans,  
il a remporté l’édition géorgienne de The Voice. Il a poursuivi sa formation 
musicale à la Haute École Centrale de Musique Paliashvili et enfin au 
conservatoire national de Tbilissi auprès de Revaz Tavadze. En 2019, il a 
remporté le premier prix au concours international de piano de Vigo, 
dans le jury duquel siégeait Martha Argerich. En 2023, il a gagné le deu-
xième prix à l’Arthur Rubinstein International Piano Master Competition 
et a par ailleurs reçu le prix du jury junior, le prix de la meilleure musique 
de chambre et cinq des six prix du public. À l’hiver 2024, il a été distingué 
du prix du public aux Festspiele Mecklenburg-Vorpommern. Son premier 
album, «Meeting my Shadow» (2023), a paru sous le label Alpha Classics 
et témoigne de son éclectisme, avec des pièces de Domenico Scarlatti, 
Ludwig van Beethoven, Alexandre Scriabine et Olivier Messiaen. En janvier 
de la même année a suivi son deuxième disque consacré à des sonates 
pour piano de Sergueï Prokofiev. ECHO Rising Star en 2025/26, il se 
produit dans des salles européennes majeures, notamment au Barbican 
Centre de Londres, à l’Elbphilharmonie de Hambourg et au Concertgebouw 
d’Amsterdam. Il se produit aussi avec l’Orchestra della Svizzera Italiana, 
les Münchener Philharmoniker et l’Israel Philharmonic. Un point saillant 
réside dans sa tournée de récitals avec Lisa Batiashvili en Europe et en 
Amérique du Nord début 2026. Giorgi Gigashvili relie sa carrière classique 

Interprète
Biographie
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à sa passion pour la musique électronique et expérimentale, comme 
avec le programme «Georgian on my Mind» aux côtés de la chanteuse 
Nini Nutsubidze, qui combine des chants populaires géorgiens à des 
œuvres de Frédéric Chopin ou Béla Bartók. «Serious Music» feat. Nikala 
est une expérience scénique où se rencontrent musique classique et 
électronique. Les deux projets, ainsi que la création de sa propre pièce 
pour orchestre, piano et électronique, ont été présentés dans le cadre de 
sa bourse au sein du Beethovenfest Bonn 2024. Giorgi Gigashvili a étudié 
auprès de Kirill Gerstein à Berlin et Nelson Goerner à Genève. Il est soutenu 
par la Lisa Batiashvili Foundation, la stARTacademy de Bayer Kultur et 
l’Orpheum Stiftung qui œuvre en faveur de la promotion des jeunes 
solistes. De 2023 à 2025, il a été BBC New Generation Artist. Il est 
Steinway Artist depuis 2025. 

Giorgi Gigashvili Klavier

DE Geboren 2000 im georgischen Tbilisi, erlernte Giorgi Gigashvili 
das Klavierspiel ohne an eine professionelle Karriere zu denken. Seine 
Leidenschaft galt dem Singen und Arrangieren von georgischen Volks-
liedern und Popsongs. Mit 13 Jahren gewann er die georgische Ausgabe 
von The Voice. Seine musikalische Ausbildung setzte er an der Zentralen 
Paliashvili-Musikschule und schließlich am Staatlichen Konservatorium 
von Tbilisi unter Revaz Tavadze fort. Im Jahr 2019 gewann er den Ersten 
Preis beim Internationalen Klavierwettbewerb von Vigo, bei dem Martha 
Argerich Juryvorsitzende war. 2023 gewann er den Zweiten Preis bei 
der Arthur Rubinstein International Piano Master Competition und wurde 
zusätzlich mit dem Junior Jury Preis, dem Preis für die beste Kammer-
musik und mit fünf von sechs Publikumspreisen bedacht. Im Herbst 
2024 wurde er mit dem Publikumspreis der Festspiele Mecklenburg-
Vorpommern ausgezeichnet. Sein Debütalbum «Meeting my Shadow» 
(2023) erschien bei Alpha Classics und demonstriert mit Werken von 
Domenico Scarlatti, Ludwig van Beethoven, Alexander Skrjabin und 
Olivier Messiaen seine Vielseitigkeit. Im Januar dieses Jahres folgte sein 
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zweites Album mit Klaviersonaten von Sergei Prokofiev. Als ECHO Rising 
Star 2025/26 tritt er in namhaften europäischen Sälen auf, darunter das 
Barbican Centre London, das Concertgebouw Amsterdam und die 
Elbphilharmonie Hamburg. Darüber hinaus wird er mit dem Orchestra 
della Svizzera Italiana, den Münchener Philharmonikern und dem Israel 
Philharmonic zu erleben sein. Ein besonderer Höhepunkt ist die Recital-
Tournee mit Lisa Batiashvili in Europa und Nordamerika im Frühjahr 2026. 
Giorgi Gigashvili verbindet seine klassische Karriere mit seiner Leiden-
schaft für elektronische und experimentelle Musik, etwa im Programm 
«Georgian on my Mind» mit der Sängerin Nini Nutsubidze, das georgische 
Volkslieder mit Werken von Frédéric Chopin oder Béla Bartók kombiniert. 
«Serious Music» feat. Nikala ist ein Bühnenexperiment, bei dem klassische 
auf elektronische Musik trifft. Beide Projekte sowie die Uraufführung 
seines selbstkomponierten Werks für Orchester, Klavier und Elektronik 
waren im Rahmen seines Fellowships beim Beethovenfest Bonn 2024 
zu hören. Giorgi Gigashvili studierte bei Kirill Gerstein in Berlin und bei 
Nelson Goerner in Genf. Er wird von der Lisa Batiashvili Foundation, der 
stARTacademy von Bayer Kultur und der Orpheum Stiftung zur Förderung 
junger Solistinnen und Solisten unterstützt. Von 2023 bis 2025 war 
er BBC New Generation Artist. Seit 2025 ist er Steinway Artist.
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Rising Star: Maat
Saxophone Quartet

Rising Stars

19:30

Salle de Musique de Chambre

Tickets: 18 / 28 € / 

21.04.26

Maat Saxophone Quartet

Rivier: Grave et Presto 
Ravel: Quatuor à cordes (arr. Daniel Ferreira)
Lili Boulanger: Nocturne (arr. Daniel Ferreira)
Cortège (arr. Daniel Ferreira)
Vrebalov: Four Faces, Four Wings (commande ECHO)
Bosmans: String Quartet (arr. Adrian Tully)
Armandinho: «Meditando» (arr. Daniel Ferreira)

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

Mardi / Dienstag / Tuesday

70’ + 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

Follow us on social media:

  @philharmonie_lux

  @philharmonie

  @philharmonie_lux

  @philharmonielux

  @philharmonie-luxembourg
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